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Michael Lingner                                                                     
Kunstvermittlung als künstlerische Aufgabe?   
Formate partizipatorischer Kunst(auf)führungen / Ein Projektbericht
Veranlasst durch die Anfrage, mit Studierenden ein Vermittlungsprogramm für 
subvison. kunst. festival. off. zu entwickeln, habe ich seit dem SoSe 2008 an der 
Hochschule für bildende Künste Hamburg ein Theorie-Praxis-Projekt zur 
Kunstvermittlung durchgeführt. Dabei kam es zunächst darauf an, den Studierenden
ganz generell die notwendige Funktion der Kunstvermittlung für das Verständnis 
moderner Kunst durch den folgenden (zusammengefassten) Gedankengang nahe 
zu bringen:
Je konsequenter es der Kunst seit dem 19. Jahrhundert gelang, sich von kulturellen 
Überlieferungen und kunstfremden Inhalten unabhängig zu machen, desto mehr 
konnte sich die Idee der Unmittelbarkeit ästhetischer Erfahrung durchsetzen. Dass 
es möglich sei, auf eine unvermittelte, quasi voraussetzungslose Weise ästhetische 
Erfahrungen zu machen, war eine Vorstellung, die bis heute ebenso nahe liegend, 
wie verlockend geblieben ist. 
Wo allerdings infolge der Weiterentwicklung künstlerischer Autonomie sich etwa 
die Avantgardekunst soweit aus dem Traditionszusammenhang löst, dass selbst 
deren künstlerische Herkunft der Anschauung verborgen bleibt, ist sogar die 
Auseinandersetzung mit dem jeweiligen Kunstbegriff zwangsläufi g erforderlich, 
damit ästhetische Erfahrung überhaupt möglich wird.
Insofern taugt besonders angesichts experimenteller, alternativer und innovativer 
Kunstformen ein unwissendes, „reines Sehen“ nicht als geeignete Rezeptionsform. 
Das oft genug dogmatisch verfochtene „reine Sehen“ ist nicht etwa vor, sondern - 
wenn überhaupt - im Überschreiten aller Begriffl ichkeit zu erlangen: Ästhetische 
Unmittelbarkeit ist prinzipiell nur als vermittelte möglich.
Gerade aufgrund ihrer Unverzichtbarkeit ist jede Kunstvermittlung allerdings so zu 
leisten, dass die eigene ästhetische Erfahrung des Kunstinteressierten nicht durch 
fremde begriffl iche Erklärungen ersetzt wird. All das, was begriffl ich überhaupt
vermittelbar ist, darf nicht mehr als bloß ein Vorwissen bieten, das die zwar 
notwendige, aber eben nicht hinreichende Voraussetzung ist, um eigene ästhetische
Erfahrungen zu machen. Vom Kunstpublikum ist dann allerdings die Bereitschaft 
gefordert, mögliche Verständnisschwierigkeiten als gleichsam rudimentäres 
ästhetisches Erlebnis höher zu schätzen, als irgendein ihnen vermitteltes begriffl iches
Surrogat. 
Als Grundlage für die Bearbeitung der konkreten Aufgabe durch die Studierenden 
dienten dann folgende, teils spekulative Überlegungen, inwiefern sich subvision
gegenüber anderen Kunstveranstaltungen durch bestimmte Besonderheiten 
auszeichnen wird:
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 a) Temporäre und atypische Ausstellungsarchitektur und -struktur 
 b) Weniger statische Objekte als dynamische Prozesse werden präsentiert
 c) Relativ große Unvorhersehbarkeit der präsentierten Dinge und Ereignisse
 d) Weitgehende kunsthistorische und kunsttheoretische Ungesichertheit
   der Exponate
 e) Räumlich und inhaltlich hochkomplex strukturiertes Ausstellungsprojekt
 f) Aufgrund kritischen Selbstverständnisses keine primär kommerziellen
  Interessen 
 g) Weitgehende Anwesenheit der beteiligten KünstlerInnen
Aufgrund dieser spezifischen Bedingungen sollten bei der Konzeption der 
Vermittlungsangebote folgende Gesichtspunkte besondere Berücksichtigung fi nden:
 a)  Die (auch topografi sche) Orientierungsfunktion der  Kunstvermittlung
 b)  Die Vermittlung des Ereignis- und ggf. Handlungscharakters der
   künstlerischen Arbeiten
 c)  Die geringe Vorbereitungszeit seitens der Vermittler für die Aneignung
   der Vermittlungsinhalte
 d)  Die Praktizierung der Vermittlung als dialogische Befragung statt als 
   monologische Belehrung
 e)  Die Auswahlfunktion der Vermittlung durch transparente Themen-
   setzungen für einzelne Führungen
 f)   Die Konzeption der Vermittlung als Diskussion kunst- und  publikums-
    bezogener Problematisierungen statt als Marketinginstrument für 
   KünstlerInnen und Werke
 g)  Die weitgehende Integration von KünstlerInnen in den Vermittlungs-
   prozess
Zu Beginn der Projektarbeit beschäftigten sich die Studierenden zunächst mit 
verschiedenen Theorieansätzen zur Kunstvermittlung. Begleitet wurde dies durch 
die Auseinandersetzung mit einigen Beispielführungen sowohl konventioneller als 
auch künstlerischer Art, wie etwa ein Besuch im Bucerius Kunstforum Hamburg oder 
die Präsentation eines Videos von Andrea Fraser. Nach der Diskussion einerseits
positiver sowie problematischer Aspekte solcher Vermittlungspraktiken, kamen 
die Studierenden bald auf erste Ideen, worin sich davon die Kunstvermittlung bei 
subvison. kunst. festival. off. unterscheiden könnte. 
Aus der weiteren Refl exion und Spekulation über die spezifi schen Merkmale von 
Off-Kunst und unter Berücksichtigung des für subvision vorgesehenen Festivalcharakters
kristallisierte sich dann für die Studierenden als konkrete Aufgabe die Entwicklung
geeigneter Vermittlungsformate heraus. Motiviert war das einerseits durch pragmatische
Gründe, da die an subvision teilnehmenden Off-Gruppen ihre Arbeitsergebnisse erst 
kurz vor Beginn, oder sogar erst während des Festivals präsentieren. Zum anderen
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sprachen aber auch grundsätzliche Überlegungen dafür, insofern die klassische Form
der belehrenden Frontalführung kaum zur Off-Kunst passt und weder deren 
Eigenheiten noch den damit einhergehenden Erwartungen des Publikums gerecht 
wird. Da es also darauf ankam, neue Formen zu fi nden, war Kunstvermittlung selbst 
als eine künstlerische Aufgabe zu begreifen.
Die weiteren Überlegungen führten bei den Studierenden zu dem Entschluss, sich 
auf die Konzeption von solchen Vermittlungsformaten zu konzentrieren, bei denen 
das Publikum eine aktive Beteiligung am Vermittlungsprozess übernehmen könnte
und ebenso die bei subvision anwesenden KünstlerInnen einbezogen würden.
Zudem sollten die Formate aus einzelnen Modulen bestehen, um fl exibel auf 
wechselnde Gegebenheiten reagieren zu können und allen Beteiligten die 
wünschenswerte Intensität und Freude im Vermittlungsprozess zu erhalten. 
Darüber hinaus kam es darauf an, die Vermittlungsformate so aufeinander 
abzustimmen, dass sich in ihnen ein breites Spektrum ganz unterschiedlicher 
Zugangsweisen zur Kunst spiegelt. 
Im WiSe 2008/09 entwickelten die Studierenden schließlich konkrete Vorschläge
für das Vermittlungsprogramm. Einige davon wurden so weit ausgearbeitet,
dass sie am Ende des Semesters im Kunsthaus bei einer Ausstellung der
Hamburg-StipendiatInnen praktisch erprobt werden konnten. Die dabei gewonnenen
Erfahrungen wurden auch unter Einbeziehung externer Experten (u.a. Goesta
Diercks, Kunsthaus, Deichtorhallen) eingehend besprochen.
Was die Studierenden davon an Einwänden und Anregungen aufnehmen konnten, 
haben sie in ihre Konzepte eingearbeitet. Jedes zielt darauf, dem Publikum eine ganz 
spezifi sche Auseinandersetzung im Spannungsfeld zwischen Verstehen, Erfahren 
und Geschehen von Kunst zu ermöglichen, so dass es sich für das Publikum durchaus
lohnen kann, an verschiedenen Touren (ggf. auch zu denselben Exponaten) 
teilzunehmen.
Im SoSe 2009 sind dann die Endfassungen der Vermittlungsformate erarbeitet worden, 
welche die Studierenden während des subvision-Festivals anbieten und durchführen
wollen. 
Als Gedankenstütze für die Vermittlung und um die Konzepte auch als Texte lesbar
zu machen, sind sie wie Drehbücher formuliert. Selbstverständlich werden die
Konzepte bei subvision mündlich präsentiert und durch die persönlichen
Temperamente und Haltungen der VermittlerInnen belebt. Darüber hinaus werden
sie auf die Eigenheiten der dort gezeigten Arbeiten sowie auf spezifische
Publikumsinteressen (etwa auch die von SchülerInnen) zugeschnitten. 
Alle auf den Ideen einzelner Studierender basierenden Vermittlungsformate sind 
in Gemeinschaftsarbeit des team*partake entstanden, das sich im Projektverlauf 
gebildet hat und von dem mit folgenden Angeboten das Vermittlungsprogramm bei 
subvision realisiert wird:
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»FAQ« - frequently asked questions on art
Nach einer Idee von Anja Bischoff steht der individuelle Kunstbegriff und seine
Fragwürdigkeit im Mittelpunkt dieser tabulosen Tour.
»Cross-over« - Der künstlerische Arbeits- und Wertbegriff im Kreuzfeuer
Nach einer Idee von Kirstin Burckhardt werden der Begriff der künstlersichen Arbeit
und die Kriterien ihrer Qualität durch die Konfrontation zweier gegensätzlicher 
Kulturen thematisiert.
»Blind Date« - Begegnungen mit Künstlern und ihrer Kunst
Nach einer Idee von Inke Schlör wird ein Setting geschaffen, in dem eine offene und
differenzierte Befragung der KünstlerInnen und ihrer Arbeiten angestrebt wird.
»Multiple Choice« - Entdecken, wodurch Kunst zur Kunst wird
Nach einer Idee von Julia Ziegenbein werden die verschiedenen für die Kunst und
für ihre kulturelle Konstruktion relevanten Kontexte in einem abwechslungsreichen
Rollenspiel erfahrbar.
»Fast Food« - Menü 1-3
Nach einer Idee von Nora Klumpp werden spannende Kurzführungen von 15-20 min.
auch in englischer Sprache angeboten, die speziell ausgewählte Einblicke in 
subvision erlauben.
»First Aid« - Erste Kunsthilfe
Nach einer Idee von Dorothea Brettschneider wird durch eine Art Sanitätszelt
eine zentrale Anlaufstelle geschaffen, wo das Publikum Hilfestellung bei Fragen,
Irritationen, Unzufriedenheiten... erhält.
»Submarine« - Ein Tauchgang in die Tiefen der Kunst
Nach einer Idee von Johannes Mentzel werden bei seiner Tour die Sinne Auge










»FAQ« - frequently asked questions on art
team*partake
Idee/Realistion: Anja Bischoff
*Anja Bischoff, Kirstin Burckhardt, Michael Lingner, Inke Schlör, Julia Ziegenbein
 (zeitweilig: u.a. Dorothea Brettschneider, Nora Klumpp, Johannes Mentzel)
Kann heute eigentlich alles Mögliche Kunst sein? Was bedeutet dieser Begriff dann 
noch? Wozu überhaupt Kunst? Und was bringt sie mir? Fragen über Fragen...
Neugierde, Verunsicherung, Skepsis und Faszination - bei der Auseinandersetzung
mit Gegenwartskunst reagiert jeder etwas anders! 
Diese Führung soll eine Grundlage bieten, um im gezielten Befragen von Beispielen
aus der Ausstellung eigene Sichtweisen und  Interessen zu formulieren und dabei
alte Gewissheiten neu zu überprüfen. Lassen Sie sich auf Abwege und Umwege
in der Ausstellung entführen! Entdecken Sie Ihre Möglichkeiten und Grenzen bei 
der Annäherung an den Suchbegriff „Kunst“ im Gespräch!
1.    Grundidee des Konzepts/ Absichten/ Zielvorstellungen
subvision verwirklicht ein Zusammentreffen internationaler Künstlerinitiativen, 
deren Arbeitsweisen und Strategien der Präsentation und Distribution von Kunst 
sich außerhalb etablierter Institutionen und kommerzieller Strukturen bewegen.1
Dies kann ganz besonders dazu geeignet sein, die Art und Weise der eigenen 
Kunstbetrachtung zu refl ektieren und damit generell über das ästhetische Potential
von Dingen nachzudenken. 
An ausgesuchten Ausstellungsobjekten wird die Kommunikation zwischen 
Kunstwerk und Betrachter durch das gemeinsame Formulieren von Fragen 
angeregt. Die eigene gesellschaftlich geprägte, konventionelle Haltung zur Kunst
wird überprüf- und dadurch veränderbar. Dabei wird davon ausgegangen,
dass das Werk erst im Wechselspiel der Eigenheiten einer Arbeit, seiner äußeren
Präsentation im Ausstellungskontext, der Perspektive des jeweiligen Betrachters
und des vermittelnden Kommentars als solches sichtbar und existent wird. 
Insofern kann es nicht ausreichend sein, wenn der Vermittler die Kunstobjekte
lediglich in vorgegebene Sinnzusammenhangssysteme einzuordnen versucht 
und dadurch die Kunst konsumierbar macht. Stattdessen kommt es gerade bei
zeitgenössisch engagierter Kunst darauf an, mögliche neue Lesarten ausgehend 
von den spezifi schen Interessen der Betrachter durch gemeinsames Befragen der 
Objekte zu entwickeln. Von daher vollzieht sich die Führung als ein performativer




1 vgl. PRESSEMITTEILUNG subvision. kunst. festival. off.
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gesellschaftlichen Wirksamkeit von Kunst bewusster gemacht werden. Dabei wird 
deutlich, welche Möglichkeiten und Grenzen das Sprechen über Kunst für deren 
Verständnis und Bedeutung haben kann und wie durch den Dialog Gedanken
angeregt und geklärt werden. 
Ablauf der Führung:
Schritt 1: Warum bin ich hier? Oder: Erwartungen und Befürchtungen
•   Bei der Begrüßung lädt der Vermittler die Gruppenteilnehmer ein, in der 
bevorstehenden Führung gemeinsam den eigenen Kunstbegriff zu überprüfen:
Häufi g werde ich beim Zuhören oder bei Gesprächen über Kunst das Gefühl 
nicht los, dass trotz effektvoller Verbalakrobatik nur vage Eindrücke unverständlich 
formuliert werden. Ich stand auch schon das eine oder andere Mal als
Seminarteilnehmer voller Beklemmungen vor einer Arbeit und fühlte mich von 
erbarmungslos bohrenden Seitenblicken zu einem Kommentar genötigt. Dann
konnte ich nur hoffen, dass mir etwas Geistreicheres einfallen würde als: ‚Hm, 
ganz schön!‘ oder ‚Das sagt mir gar nichts!‘. Oder wäre es vielleicht viel besser 
einfach zu schweigen? 
Für mich hat sich herausgestellt, dass es mich ganz und gar nicht weiterbringt 
irgendwie kompliziert und phrasenhaft um den heißen Brei peinlich herum zu reden.
Aber in Demut schweigsam stundenlang andächtig vor Werken zu verharren, aus
Angst etwas Falsches, Unangebrachtes oder Dummes zu sagen, will ich auch nicht.
Zwei Dinge machen meines Erachtens nach das Sprechen über Kunst so schwer: 
Erstens prasseln während der Rezeption häufi g viele Eindrücke gleichzeitig auf mich 
hernieder. Daraus ergibt sich der Drang, alles gleichzeitig aussprechen zu wollen. 
Doch Worte müssen nun mal linear nacheinander gesagt werden, um überhaupt 
Sinn zu machen. 
Abgesehen von dieser Schwierigkeit bin ich mir zweitens oft nicht sicher, welche 
Haltung gegenüber der Kunst in der jeweiligen Situation angebracht ist. Gründe 
dafür können sein, dass ich nicht weiß, was das ganze Spektakel überhaupt mit 
mir zu tun hat oder ich mich auf Grund von fehlendem Vorwissen über Künstler 
und die ausgestellten Arbeiten als zu unqualifi ziert für einen Kommentar empfi nde.
Darüber hinaus frage ich mich, wozu das Zeug überhaupt gut ist und wieso 
es sich Kunst nennen darf. Aber all dies sage ich natürlich nicht laut, weil eine 
innere Stimme mich warnt: Vielleicht stellst Du auch einfach nur die falschen Fragen!
Wenn auch Ihnen das Gefühl nicht fremd ist, Ihre Kunstorientierung spätestens 
da verloren zu haben, als Joseph Beuys seine Fettecken zusammenpappte, hilft 
es vielleicht weiter, wenn wir gemeinsam unsere individuellen Kunstbegriffe unter
die Lupe nehmen. Durch einen unbeschwerten und unvoreingenommenen 
Blick auf die Gegenwartskunst können Sie entdecken, dass jede Arbeit und jede







Wenn Sie sich auf diese Herausforderung einlassen, geht es letztlich nicht darum,
herauszufi nden, was der Künstler wollte, sondern darum, wie Sie am Besten Ihre 
eigenen Erfahrungen mit Kunst  machen und Ihren Standpunkt fi nden können. Die 
Frage, wo Sie jetzt und hier stehen lässt sich zumindest in Bezug auf den 
topographischen Aspekt schon mal klären. Dazu möchte ich Sie an dieser Stelle 
kurz mit ein paar Informationen zu subvision, dem Ausstellungsort und -konzept 
versorgen.  
           
Schritt 2: Wo bin ich hier? Oder: Annahmen und Behauptungen 
•   Nach kurzen allgemeinen Hinweisen zu subvision, fährt der Vermittler fort: 
Gerade bei subvision ist eine intensive Beschäftigung mit dem Kunstbegriff 
erforderlich, da dort - jenseits etablierter Positionen und kommerzieller 
Motivationen  -  ein Forschungsraum für neue Ausstellungs- und Vermittlungs-
formate geschaffen wird. Dabei werden auch herkömmliche Kunstbegriffe in Frage 
gestellt, deren Untersuchung wir gemeinsam unternehmen wollen. 
Entspricht es eigentlich Ihren Erwartungen hier in der Ausstellung mit sehr 
ungewohnten Kunstvorstellungen konfrontiert zu werden? Oder haben Sie 
möglicherweise ganz andere Erwartungen? 
[Kurze Diskussion]
Was immer Sie hier erwarten mögen, sicher wird man unterstellen dürfen, dass 
Sie auf jeden Fall glauben, es hier mit Kunst zu tun zu bekommen. Schließlich
sind Sie ja extra dafür hergekommen. Vielleicht rechnen Sie zwar durchaus 
damit, dass Ihnen hier nicht alles (etwa die Ausstellungsarchitektur, die Arbeiten, 
die Auswahl der Initiativen,...) gleich gut gefallen wird. Die Tatsache aber, dass 
dies hier ein Kunstfestival sein soll, wird zumeist nicht in Frage gestellt werden.
Das Vertrauen in die Kompetenz der Kuratoren als Kunstexperten reicht 
normalerweise aus, um einfach davon auszugehen: Hier gibt es Kunst – 
entsprechend des provokativen Mottos des Malers und Graphikers K.O. Götz: 
„Kunst ist das, was in Museen und Galerien hängt“.
In der nachfolgenden Führung werde ich das eine oder andere weitere Zitat 
kluger Menschen zum Besten geben, die sich bereits vor uns mit der Frage „Was 
ist Kunst?“ unter verschieden Gesichtspunkten beschäftigt haben. Vielleicht mögen
solche Gedanken als Provokation oder Orientierung generell hilfreich sein. Oder 
sie können zur Veranschaulichung von abstrakten Sachverhalten dienen. Aber 
es ist eher fraglich, ob durch solche Zitate Ihre speziellen Interessen genügend 
berücksichtigt werden. Die Führung soll Ihnen jedenfalls Gelegenheit bieten, sich
diese bewusst zu machen, indem wir die aus Ihrer Perspektive wichtigen Fragen zur 
Kunst gemeinsam herauszufi nden versuchen. 
Schritt 3: Wieso ist das Kunst? Oder: Alte Gewissheiten in Frage stellen
•   Um die Selbstverständlichkeit zu hinterfragen, dass alles, was es in
Kunstausstellungen zu sehen gibt, automatisch für Kunst zu halten sei, begibt





Diese wird vorab danach ausgewählt, dass sie auf den ersten Blick, zum Beispiel 
aufgrund ihrer hochgradigen Unbestimmtheit, zur Überprüfung der Klassifi zierung
als Kunst auffordert. 
Wie kommt es eigentlich, dass wir diese Sache von vornherein als Kunst anschauen?
Die von den Ausstellungsmachern im Festivalkontext vorgegebene Brille, es handle
sich hier bei allem um Kunst, soll abgenommen werden, um zu erörtern, unter 
welchen Gegebenheiten und aus welchen Gründen es zur Kategorisierung und 
Wahrnehmung als Kunst kommt. Dazu soll die vielleicht etwas überraschende
Frage verhelfen: Als was könnte man dieses Objekt denn sonst anschauen, außer
als Kunst? [ausführliche Erörterung]
Um eine Grundlage für die weitere gemeinsame Betrachtung der Ausstellung zu 
schaffen, zieht der Vermittler aus der Besprechung folgendes Fazit: 
Wir haben uns darüber ausgetauscht, unter welchen Voraussetzungen wir Kunst als 
solche wahrnehmen, sie identifi zieren und in die Schublade ‚Das soll wohl Kunst 
sein!‘ einordnen. Wir wissen jetzt also, welche Umstände dazu führen, dass wir 
Dinge erst einmal als Kunst betrachten; als etwas anderes scheinen sie nämlich
wenig, oder keinen Sinn zu machen. 
Aber unabhängig davon besteht die Problematik darin, dass uns auch die
„Arbeitshypothese Kunst“ noch längst nicht garantiert, dass dem Einzelnen die
Auseinandersetzung mit einer Arbeit tatsächlich etwas bringt und er nicht nur 
passiv ihren Kunstwert bewundert. 
Schritt 4: Wozu Kunst? Oder: Die Funktion gesellschaftlicher Konventionen
 
•   Andererseits eröffnet gerade die Möglichkeit, die Exponate nur hypothetisch
als Kunst anzuschauen, eine neue Freiheit, die es erlaubt, die Arbeiten entlastet
von der Kunstfrage nach eigenen Interessen zu befragen. Um diese Absicht in 
die Tat umzusetzen, greift der Vermittler auf ein ‚anerkanntes‘ Kunstwerk zurück, 
aber benutzt dieses als ein bloßes Hilfsmittel. Er legt nun eine Konstruktion von 
zwei leichten, mit Papier bespannten Platten an, die auf der Vorder- und Rückseite
des Körpers getragen wird und ihn zur wandelnden ‚Litfasssäule‘ macht. 
Damit bezieht er sich auf den Sandwich-Man des bekannten französischen Künstlers
Daniel Buren, mit dem dieser schon Ende der sechziger Jahre operierte, um die 
besonderen Charakteristika eines Ortes zu refl ektieren.
Daniel Buren defi niert ein Kunstwerk nicht als „...ein Ding, das es zu sehen gibt,
sondern als eine Sache, die das Sehen erst erlaubt.“ Der 1938 geborene Künstler
gilt als Vertreter der analytischen Malerei und Konzeptkunst. Man kann sagen, 
dass er als einer der ersten Off-Künstler anzusehen ist und der Frage nach der 
gesellschaftlichen Funktion und Bedeutung von Kunst nachging. Er arbeitete 
hauptsächlich im öffentlichen Raum, was sein Bestreben verdeutlicht, direkt in 
soziale Lebenszusammenhänge einzugreifen. 
Auch bei Buren taucht die Frage auf, wo und wie Kunst als solche wahrgenommen
wird und welche Funktionen gesellschaftliche Konventionen für die Bedeutung von 






erst gesellschaftlich vermittelbar macht? Oder auch umgekehrt: Wo führt erst der
Bruch mit denselben durch Kunst zur Wahrnehmung ihrer Existenz?
In Anlehnung an diese Idee der wechselseitigen Beeinfl ussung von gesellschaftlichen
Konventionen und Kunst soll den Teilnehmern eine Grundlage für ihre eigene 
Refl exion über Kunst und deren Wirksamkeit in ihrer eigenen gesellschaftlichen 
Realität bieten. Im weiteren Verlauf der Führung dient der Vermittler/Sandwich-Man 
den Teilnehmern als Schreibunterlage, um darauf in diese Richtung zielende Fragen 





Das Stellen von Fragen ist dabei nicht gleichbedeutend mit einem Defi zit an 
Antworten aufgrund mangelhaften Kunstverständnisses anzusehen, sondern vom 
Vermittler als lustvoller, positiver Impuls vorgesehen. Die angestrebte dialogische 
Auseinandersetzung mit den Arbeiten und seine eigene kommentatorische und 
moderierende Funktion erläutert der Vermittler durch ein an Goethe angelehntes 
Zitat des Kunsthistorikers Wladimir Weidlé: „Die Kunst ist eine Vermittlerin des 
Unaussprechlichen; sie ist nicht das Unaussprechliche selbst. Vielen entzieht sich 
diese Einsicht, weil sie nicht bereit sind anzuerkennen, dass ein Kunstwerk auf 
etwas hinweist, was es selbst nicht ist.“ 
Ganz konkret veranschaulicht zum Beispiel René Magritte diesen Sachverhalt mit 
seinem Bild „La trahison des images“/(„Der Verrat der Bilder“), auf dem eine Pfeife 
abgebildet ist, unter der zu lesen ist: „ceci n‘est pas une pipe“ - also: dies ist keine Pfeife!
Denn lässt sich diese Pfeife stopfen? Natürlich nicht! Sie ist nur eine Darstellung.
Auch das Abbild einer Marmeladenschnitte ist ganz gewiss nichts Essbares. 
 
Über Kunst lässt sich also wunderbar sprechen, solange nicht versucht wird, die 
ästhetische Erfahrung selbst mit Worten zu fassen, sondern sie im o.g. Sinn als 
Vermittlerin zu begreifen. Von dieser Funktion als Vermittlerin kann das Publikum 
allerdings nur profi tieren, wenn jeder es unternimmt, seine eigenen Gedanken zu 
formulieren und dabei die Grenzen des Beschreibbaren erfährt. Das Sprechen über 
Kunst bedeutet dann nichts weiter, als diese Vermittlerin sich selbst und anderen 
immer wieder als eine solche vermittelbar zu machen. 
Schritt 5: Was bringt mir das? Oder: Fragen über Fragen
•   Im weiteren Verlauf der Führung gibt der Vermittler der Gruppe bei jeder Station 
sowohl ausreichend Zeit, die Arbeit auf sich wirken zu lassen, als auch anschließend
über den ersten Eindruck hinausgehende Hinweise und Hintergrundinformationen. 
Anhand einiger ausgewählter Beispiele wird ein Brainstorming mit den Teilnehmern
initiiert. Es gilt herauszufi nden, welche Fragen sich aufdrängen - für die ganze 
Gruppe und/oder für einzelne Teilnehmer. Beispielsweise kann darüber gesprochen 
werden, aus welchen Gründen besonders überraschende oder besonders nahe 
liegende Fragen in den Raum gestellt werden. Der Bezug zum einzelnen Betrachter 
und dessen persönlichem Interesse an seinem Umgang mit dem ausgestellten Objekt
soll jetzt jedenfalls im Vordergrund stehen und auf eine zwanglose Art und Weise 
ins Gespräch einfl ießen. 
Ziel ist es, eine Atmosphäre zu schaffen, in der das aktive Sprechen über Kunst den 
Betrachtungsspielraum der Teilnehmer erweitert. Der Kunstvermittler achtet bei der 
Moderation des Gesprächs darauf, dass die Fragen als Fragen stehen bleiben dürfen
[Wenn die Teilnehmer von sich aus keine Fragen stellen, muss er gegebenenfalls
die Personen direkt ansprechen]. Zusätzlich wird versucht die aufkommenden Fragen
durch Rückfragen zu präzisieren, bevor sie auf dem Sandwich-Man notiert werden,
um den Teilnehmern dazu zu verhelfen, ihre Interessen besser erkennen und 
artikulieren zu können.
Auch der Vermittler selbst spricht in Fragen, vermeidet Urteile und Interpretationen und 






Die Suche nach Antworten wird in den Hintergrund gestellt. Als Moderator gibt der
Vermittler immer wieder Anstöße, die das Ideenspektrum erweitern und das
Gespräch temporeich nach vorne treiben. Die Pointe der Befragungsaktion, dass es
keine „Masterfrage“/„Masterantwort“ als Zugangsschlüssel zu einer Arbeit gibt, 
sollte stets deutlich werden.
•   Auf die Eigendynamik des Gesprächs reagierend, kann der Moderator auch seine
eigenen vorbereiteten Fragen ins Spiel bringen. Diese könnten, je nach dem was sich 
anbietet, beispielsweise lauten: 
Inwieweit gibt es hier etwas Neues zu sehen? Erinnert mich das hier an etwas aus
meinem Alltag? Finde ich das moralisch vertretbar? Passiert hier gerade überhaupt
etwas? Fühle ich mich unterhalten? Kann man sagen, dass es gut oder schlecht 
ist? Braucht das Kunstwerk mich als Betrachter? In wie weit hat das hier etwas
mit Politik, Religion, Sex oder Tod zu tun? Darf ich mich hier langweilen? Kann
man das kaufen? Bin ich jetzt verwirrt oder sogar überfordert? Warum? Hat das 
etwas mit Ästhetik zu tun? Kann man das benutzen? Was hat das hier in einer 
Ausstellung zu suchen? Kann ich hier mitmachen? Soll ich was tun? Was soll ich tun?
Von diesen allgemein gehaltenen Fragen ausgehend, besteht die Möglichkeit, 
spezifi sch in die Tiefe zu gehen und herauszufi nden, ob die Fragen sich für die 
Findung von befriedigenden Antworten eignen: Wofür ist diese Frage interessant? 
Warum drängt sich diese Frage auf? Ist diese Frage Ausdruck meines persönlichen 
Interesses oder stellt sie sich nur aufgrund von Konventionen? Was interessiert 
MICH wirklich? 
•   Sofern die Künstler anwesend sind, können sie an der jeweiligen Brainstorming-





Schritt 6: Wie geht es jetzt weiter? Oder: Zwischen Sprachlosigkeit und Geschwätz
•   Schließlich fi ndet die Führung ihren Abschluss mit einer Besprechung der 
hoffentlich gut gefüllten Sandwich-Platten in einem ruhigeren Teil des Geländes, wo 
die Teilnehmer in einem vorbereiteten Sitzkreis oder um einen Tisch Platz nehmen. 
Es wird gemeinsam versucht, die Fragen thematisch zu ordnen und die Kernfragen 
des Interesses der Anwendung von Kunst herauszufi nden. Dann teilt der Vermittler
- zumindest auf einer Seite unbedruckte - Stofftaschen aus. Hierauf können die 
Teilnehmer mit Textilmarkern jeweils ihr bevorzugtes Interesse in Fragen- oder 
Thesenform notieren. 
Indem die Statements auf diese Weise auch nach der Führung sichtbar bleiben, 
werden sie nun selbst Bestandteil der Ausstellung. Sie können die Kunstwahrnehmung
anderer Besucher beeinfl ussen und auch diese dazu anregen, eigene Fragen zu 
formulieren. 
•   Der Vermittler entlässt die Teilnehmer mit einem Resümee, wobei er zwar 
besonders auf die Bedeutung des Gesprächs eingeht, ohne welches jede Kunst zum 
toten Einrichtungsgegenstand wird, aber auch zu bedenken gibt: 
Mit dem Sprechen über Kunst verhält es sich, wie mit dem Sprechen über alle
anderen Belange und Beziehungen im Leben. Man muss nicht über alles sprechen
- manche Dinge werden auch „totgeredet“ oder durch fl oskelhafte Plattitüden zur
Belanglosigkeit abgewertet - dadurch wurde noch nie etwas gewonnen.
Und manchmal tut es einem Diskurs auch gut, keine Meinung zu haben und
- an Stelle von Reden aus purem Mitteilungsbedürfnis - sich zurück zu halten. 
So wenig wie aber verbitterte Sprachlosigkeit uns im Leben weiter bringt, so gering 
ist auch die Möglichkeit, ohne Dialog näher an die Kunst heranzukommen. Die 
herausgefundenen Aussagen sollen Sie auch in Zukunft an Ihre Auseinandersetzung
mit Kunst erinnern. Doch stets werden Sie feststellen, dass keine Frage für ein 
Kunstwerk endgültig zu beantworten ist, da immer auch die rahmenden Umstände 
der Auseinandersetzung ihren Einfluss haben. Also ist hier wohl die
Auseinandersetzung, das Fragen selbst - und nicht die Antwort - als unser eigentliches
Ziel und als der Sinn von Kunst zu betrachten. 
Ob etwas tatsächlich Kunst ist, oder wodurch es zur Kunst wird, ist also eine Frage 
von relativer Bedeutung. Der eigentliche Motor der Auseinandersetzung besteht 
vielmehr in dem, was einen selbst an einer Sache und ihren Umständen interessiert.
Unsere zu Anfang aufgestellte Arbeitshypothese ‚Wir betrachten die Ausstellung 
vorläufi g als Kunst‘ hat uns also berechtigt und die Möglichkeit gegeben, unsere 
eigenen Interessen im Hinblick auf die ausgestellten Objekte zu entdecken. Erst 








•   Gruppengröße: Es ist zu erproben, mit welcher Gruppengröße sich dieses 
Konzept sinnvoll durchführen lässt. Angedacht ist eine Teilnehmerzahl von 10-15 
Personen. 
•   Flexibilität: Der Vermittler sollte bei der Moderation auf die Vorerfahrung der 
Teilnehmer - auch in gemischten Gruppen - eingehen können. Die in diesem 
Konzept in wörtlicher Rede ausgeführten Gedanken werden in der konkreten 
Führungssituation paraphrasiert und der jeweiligen Vorerfahrung der Gruppe 
entsprechend angepasst vermittelt.
•   Dauer: Angedacht ist eine Führungsdauer von ca. 60 Minuten. Es ist zu 
testen, ob diese Dauer je nach Länge der Wege realistisch ist und wie viel Zeit die 
einzelnen Kunstwerke in Anspruch nehmen. Angedacht ist jeweils nur ein kurzes 
Brainstormig von ca. 5-8 Minuten, sodass insgesamt ca. 4-5 Kunstwerke vorgestellt 
werden. Vermutlich muss sich der Vermittler hier spontan auf die Kondition der 





























»Cross-over« - Der künstlerische Arbeits- und Wertbegriff im Kreuzfeuer
team*partake
Idee/Realisation: Kirstin Burckhardt
*Anja Bischoff, Kirstin Burckhardt, Michael Lingner, Inke Schlör, Julia Ziegenbein
 (zeitweilig: u.a. Dorothea Brettschneider, Nora Klumpp, Johannes Mentzel)
Abstract:
Statt von Werken spricht man heute im Zusammenhang mit Kunst eher von „Arbeiten“.
Was aber steckt hinter der Verwendung dieses Begriffes? 
Was soll das eigentlich sein, eine künstlerische Arbeit? Und wie lässt sich ihre Qualität
überhaupt bewerten? Tritt diese möglicherweise gar nicht immer sichtbar in 
Erscheinung, sofern das Kunsthafte sich schließlich nicht in ihrer Materialität
erschöpfen muss? 
Um sich einer Beantwortung dieser Fragen zu nähern, wollen wir gemeinsam den
alltäglichen „Arbeits-Begriff“ auf den künstlerischen Kontext beziehen und seine 
jeweilige Verwendung untersuchen.
Einleitung: 
Die Kunstvermittlerin begrüßt die Gruppe außerhalb der Ausstellungsräume und 
stellt sich kurz vor. Danach gibt sie allgemeine und grundlegende Informationen
zur Thematik und zum Anlass der Ausstellung -
zum Veranstalter und zum kuratorischem Konzept -
zu den Besonderheiten von Ausstellungsort, -architektur und Präsentationsformen -
zu den Auswahlkriterien der KünstlerInnen bzw. der gezeigten Arbeiten -
zum Vermittlungskonzept und dessen Grundintention -
zur Anzahl und Auswahl der behandelten Arbeiten -
zur Dauer der Führung -
Um die TeilnehmerInnen zur Auseinandersetzung mit der Thematik zu motivieren,
fährt sie folgendermaßen fort: 
Ich habe nun immer von künstlerischen „Arbeiten“ gesprochen, was Ihnen vielleicht
gar nicht weiter aufgefallen sein mag. Es ist ein Wort, was in Bezug auf Kunst 
gerne Verwendung fi ndet. Ich würde sogar sagen, dass „Arbeit“ den Begriff des 
„Kunstwerkes“ heute weitgehend ersetzt hat. Aber wieso ist das so? Hört sich 
„Kunstwerk“ einfach ein bisschen altmodisch an? Oder passt der Begriff „Arbeit“ 
einfach besser zu der heutigen Kunst, die ja nicht zuletzt durch den Gebrauch 
neuzeitlicher Medien in vieler Hinsicht eine Entmystifi zierung und Verzeitlichung
erfahren hat? Den Begriff „Werk“ verbindet man dagegen ja eher mit den 
Hervorbringungen der alten Meister, und „Arbeiten“ deckt dagegen ein breiteres 




Die Vermittlerin erläutert anschließend die Themenrelevanz dieser Führung im 
Hinblick auf den jeweiligen Ausstellungszusammenhang (in Bezug auf subvision):
Der Begriff der Arbeit steht mit Off-Kunst in einem besonderen Zusammenhang.
Innerhalb der Off-Kunst-Szene wird der Begriff des „Werkes“ mit einem gewissen
Argwohn betrachtet, da dieser einen konservativen Beigeschmack enthält,
von dem sich die Off-Kunst distanzieren möchte. Der etwas neutralere Begriff
der „Arbeit“ kann der Vielseitigkeit der Off-Künste vielleicht besser gerecht werden. 
Zudem steht oft das Kunstpublikum der Off-Kunst durchaus kritisch gegenüber
und zweifelt an, ob es sich bei den künstlerischen Arbeiten überhaupt um 
Kunstwerke handelt. Es ist also nicht nur naheliegend, sondern notwendig, sich der 
Frage nach der Verwendung des „Arbeits“-Begriffes im Off-Kontext anzunehmen.
Einführung in die Thematik der Führung:
Um sich der Thematik von künstlerischer „Arbeit“ anzunähern, möchte ich Ihnen 
eine Hypothese vorstellen, die ein gemeinsames Verständnis des Arbeitsbegriffs
ermöglichen soll: 
Es wird im Allgemeinen davon ausgegangen, dass in einer Gesellschaft jede 
Person eine Aufgabe wahrnimmt. In der Erfüllung ihrer Aufgabe trägt sie etwas 
zur Gemeinschaft bei und wird dadurch zum Mitglied der Gesellschaft. Oft ist die 
Erfüllung einer Aufgabe an Beruf und Arbeit gekoppelt. Lässt sich eigentlich 
ohne Weiteres von dieser Hypothese ausgehen, wenn der Begriff „Arbeit“ im 
künstlerischen Kontext verwendet wird? Wie kann mit dem Arbeitsbegriff im 
Kunstbereich adäquat umgegangen werden? 
Bei der Annäherung an diese Problematik ergeben sich zwangsläufi g weitere 
Hypothesen und Fragen:
Das Bild von KünstlerInnen und ihrer Arbeit ist zumeist von einem Mythos  -
geprägt. Von KünstlerInnen und ihren Arbeiten wird erwartet, dass sie unabhängig
von gesellschaftlichen Normen, und frei(er) von damit verbundenen Zwängen
sind. Was geschieht also, wenn man ein so gewöhnliches und profanes Wort 
wie „Arbeit“ mit künstlerischer Produktion in Verbindung bringt, die ja etwas 
Besonders sein soll? Verliert dann nicht künstlerisches Schaffen durch diesen 
„normalen“ Begriff „Arbeit“ ihre Sonderstellung in der Gesellschaft?
Macht die Verwendung des Begriffs „Arbeit“ das künstlerische Schaffen mit  -
anderen Arbeitsformen in unserer Gesellschaft vergleichbar? 
Verändert so die Verwendung dieses Begriffs unser Denken über Kunst?  -
Und wird nicht sogar das Schaffen der KünstlerInnen durch den Gebrauch dieses  -
Begriffs beeinfl usst? 
Können wir also soweit gehen, dass Kunst durch die Einführung des  -
Arbeitsbegriffs eine neue Bedeutung zugeschrieben wird und vielleicht darüber








Es soll bei dieser Führung nicht darum gehen, endgültige Antworten auf die 
aufgeworfenen Fragen zu fi nden. Vielmehr sollen alle Fragestellungen als Anreiz
und Grundlage für Auseinandersetzungen und die eigene Meinungsbildung 
dienen. Somit wird sich diese Führung von klassischen Führungen unterscheiden,
da ich Ihnen nicht nur eine Betrachtungs- und Interpretationsweise „servieren“ 
werde. Mir geht es um die Ermöglichung eines gemeinschaftlichen Nachdenkens,
das sich nicht ausschließlich auf spezifi sche Künstler oder Werke bezieht, sondern
auch grundsätzliche Fragen der Kunst betrifft. Kunstvermittlung wird hier also 
in einem erweiterten Sinn verstanden und praktiziert; auch, um die Refl exionen
in andere Zusammenhänge übertragbar zu machen, sodass Sie gleichermaßen
bei künftigen Begegnungen mit Kunst davon profi tieren können.
 
[Nach Möglichkeit wird für die Fortsetzung der Führung ein ruhigerer Raum aufgesucht.]
Teil A: „Die Maus Frederick“ 
Zu Beginn der Führung werde ich Ihnen Passagen aus einer kurzen Kindergeschichte
vorlesen. Das mag Sie überraschen, doch bietet diese Erzählung einen guten Einstieg,
dieses doch recht abstrakte Thema zu veranschaulichen. Vielleicht ist Ihnen ja das
beliebte Kinderbuch von Leo Lionni: „Die Maus Frederick“ bereits bekannt. 









Rund um die Wiese herum, wo Kühe und Pferde grasten, stand eine alte, alte 
Steinmauer. In dieser Mauer – nahe bei Scheuer und Kornspeicher – wohnte eine
Familie schwatzhafter Feldmäuse [...] Und weil es bald Winter wurde, begannen die 
kleinen Feldmäuse Körner Nüsse, Weizen und Stroh zu sammeln. Alle Mäuse arbeiteten
Tag und Nacht. Alle – bis auf Frederick. 
„Frederick, warum arbeitest du nicht?“, fragten sie. „Ich arbeite doch“, sagte 
Frederick, „ich sammle Sonnenstrahlen für die kalten, dunklen Wintertage.“
Und als sie Frederick so dasitzen sahen, wie er auf die Wiese starrte, sagten sie: „Und 
nun, Frederick, was machst du jetzt?“ „Ich sammle Farben“, sagte er nun, „denn 
der Winter ist grau.“  Und einmal sah es so aus, als sei Frederick halb eingeschlafen.
„Träumst du, Frederick?“, fragten sie vorwurfsvoll. „Aber nein“, sagte er,
„ich sammle Wörter. Es gibt viele lange Wintertage – und dann wissen wir
nicht mehr, worüber wir sprechen sollen.“ 
Als nun der Winter kam und der erste Schnee fi el, zogen sich die fünf kleinen Feldmäuse 
in ihr Versteck zwischen den Steinen zurück. In der ersten Zeit gab es noch viel zu
essen und die Mäuse erzählten sich Geschichten [...] Da war die Mäusefamilie
ganz glücklich! Aber nach und nach waren fast alle Nüsse und Beeren aufgeknabbert,
das Stroh war alle und an Körner konnten sie sich kaum noch erinnern. Es war auf 
einmal sehr kalt zwischen den Steinen der alten Mauer und keiner wollte mehr 
sprechen. Da fi el ihnen plötzlich ein, wie Frederick von Sonnenstrahlen, Farben und 
Wörtern gesprochen hatte. „Frederick“, riefen sie, „was machen deine Vorräte?“„Macht 
die Augen zu“, sagte Frederick [...] „Jetzt schicke ich euch die Sonnenstrahlen.
Fühlt ihr schon, wie warm sie sind? Warm, schön und golden?“ Und während
Frederick so von der Sonne erzählte, wurde den vier kleinen Mäusen schon viel wärmer.
Ob das Fredericks Stimme gemacht hatte? Oder war es ein Zauber? 
„Und was ist mit den Farben, Frederick?“, fragten sie aufgeregt. „Macht wieder eure
Augen zu“, sagte Frederick. Und als er von blauen Kornblumen und roten Mohnblumen
im gelben Kornfeld und von grünen Blättern am Beerenbusch erzählte, da sahen sie die 
Farben so klar und deutlich vor sich, als wären sie aufgemalt in ihren kleinen Mäuseköpfen.
„Und die Wörter, Frederick?“ Frederick räusperte sich, wartete einen Augenblick und 
dann sprach er wie von einer Bühne herab: 
„Wer streut die Schneefl ocken? Wer schmilzt das Eis? 
Wer macht lautes Wetter? Wer macht es leis? 
Wer bringt den Glücksklee im Juni heran? 
Wer verdunkelt den Tag? Wer zündet die Mondlampe an? 
Vier kleine Feldmäuse wie du und ich 
wohnen im Himmel und denken an dich. 
Die Erste ist die Frühlingsmaus, die lässt den Regen lachen. 
Als Maler hat die Sommermaus die Blumen bunt zu machen. 
Die Herbstmaus schickt mit Nuss und Weizen schöne Grüße. 
Pantoffeln braucht die Wintermaus für ihre kalten Füße. 
Frühling, Sommer, Herbst und Winter sind vier Jahreszeiten. 
Keine weniger und keine mehr. Vier verschiedene Fröhlichkeiten.“ 
Als Frederick aufgehört hatte, klatschen alle und riefen: „Frederick, du bist ja ein 
Dichter!“ Frederick wurde rot, verbeugte sich und sagte bescheiden: „Ich weiß es








Nun wird die Geschichte und ihre Implikationen in Hinblick auf „künstlerische Arbeit“
unter drei wichtigen Aspekten besprochen. Folgende Fragen könnten dabei leitend 
sein:
Prozess-/ Tätigkeitsapekt:
Was tut Frederick und was machen die anderen Mäuse? -
Was unterscheidet Fredericks Tun von dem der anderen Mäuse?  -
Lässt sich Fredericks Tätigkeit als Arbeit begreifen ?  -
Produktaspekt: 
Was ist der Zweck des Sammelns bei den Mäusen?  -
Erfüllt das Sammeln bei Frederick auch einen Zweck oder vielmehr einen Sinn? -
Welche Wünsche/ Bedürfnisse werden dadurch jeweils befriedigt ? -
Ist das eine Arbeitsergebnis wichtiger als das andere?  -
Oder sind die Produkte des Arbeitens völlig unvergleichbar?  -
Künstleraspekt: 
Lässt sich aufgrund der festgestellten Ähnlichkeiten und Unterschiede in  -
Fredericks Arbeitsprozessen und -produkten gegenüber den anderen Mäusen 
eine zutreffende Bezeichnung für die Tätigkeit von Frederick fi nden? 
Die Mäuse sagen am Ende, dass Frederick ein Dichter sei - aber können wir  -
dem ohne weiteres zustimmen? 
Passt dieses Bild von einem Künstler mit Ihrer Vorstellung von einem Künstler  -
zusammen? 
Aber ist denn das, was Frederick schafft, tatsächlich Kunst? Können wir seine  -
Tätigkeit als künstlerische Arbeit bezeichnen? 
Nach der Diskussion wird zusammenfassend festgehalten: 
Künstlerische Arbeit kann sich nicht in Unterhaltung erschöpfen. Denn dann erläge sie 
dem Anspruch jedem gefallen zu müssen und dürfte nichts wirklich Unangenehmes,
Fremdartiges, Provokantes, Kritisches oder Tabuisiertes thematisieren oder gar 
behandeln. 
Der Kern künstlerischer Arbeit ist ideell, auch wenn das Produkt selbst (also die 
Arbeit) materiellen Charakter hat.
Ob etwas als Kunst aufgefasst wird oder nicht, wird subjektiv bestimmt. Manche 
mögen Fredericks Schaffen als Kunst verstehen, andere wiederum nicht. 
Wenn künstlerische Arbeit wesentlich ideell und ihr Wert nur subjektiv bestimmbar 
ist, auf welche Weise lässt sich dann ihre objektiv Qualität beurteilen? Und die 
Qualität müssen wir schließlich bestimmen, sonst wissen wir nicht, was eine gute 
künstlerische Arbeit von einer weniger guten künstlerischen Arbeit unterscheidet 
und ob etwas überhaupt Kunst ist, was der Künstler tut und hervorbringt. 
Da offenbar die Beurteilung von künstlerischen Arbeiten nach dem subjektiven Gefallen 
unzureichend bleibt, habe ich mich nach objektiveren Beurteilungsmöglichkeiten
umgeschaut. Es wird Sie erstaunen, dass ich dabei auf einen Bogen der Stiftung 




Teil B: Stiftung Warentest 
Zu etwa zwei, möglichst unterschiedlich künstlerisch positionierten, vorab von der 
Kunstvermittlerin ausgewählten Arbeiten werden Grundinformationen (Name des 
Künstlers, Nationalität, Bekanntheitsgrad, häufi ge Themen, Techniken, Medien....) 
und Gelegenheit zu Nachfragen gegeben. Nach einer Meinungsbildung wird in 
der Gruppe mehrheitlich entschieden, mit welcher der vorgestellten Arbeiten eine 
intensivere Auseinandersetzung gewünscht wird. 
Die TeilnehmerInnen führen dann eine Bewertung der jeweils ausgewählten Arbeit 
à la „Stiftung Warentest“ durch. Dazu werden Stifte und die entsprechenden Testbögen
ausgeteilt, deren Aufbau und einzelne Beurteilungskriterien erläutert werden. Die 










Für das Ausfüllen des Testbogens stehen 5-10 min. zur Verfügung, wobei Nachfragen
an die Kunstvermittlerin möglich sind. Anschließend fi ndet sich die Gruppe wieder
zusammen, um die Bewertungen zu vergleichen, Gemeinsamkeiten und 
Unterschiede festzustellen sowie über deren Ursachen zu diskutieren. Dabei 
sollte sich jeder ein Kriterium aussuchen, dem er eine besondere Gewichtung 
geben möchte. 
Nachdem jeder den Fragebogen ausgefüllt und die Gruppe sich wieder 
zusammengefunden hat, sollen zuerst einzelne Kriterien exemplarisch besprochen 
werden. Beim Vergleich der Bewertungen wird deutlich, dass die Bewertung bei 
demselben Kriterium mehr oder weniger variieren können. Es wird deutlich, dass es
objektivere und subjektivere Kriterien gibt. 
Weiterführende Fragen für das Gespräch darüber könnten sein:
Gibt es noch weitere Qualitätskriterien für Sie, als die auf dem Bogen genannten? -
Was wäre noch hinzuzufügen?  -
Bei der Bewertung gewichtet Stiftung Warentest bestimmte Kategorien  -
stärker als andere. Welche wären das für Sie?
Es kann auch das Bedürfnis entstehen, sich darüber auszutauschen, ob das Bewerten
von Arbeiten nach so festgelegten Kategorien wie auf dem Bogen eigentlich legitim ist.
 
Was haben Sie beim Ausfüllen des Fragebogens empfunden? -
Finden Sie, dass wir die künstlerische Qualität mit diesem Fragebogen treffend -
erfasst haben? 
Denken sie an Frederick zurück. Obwohl wir ja gesagt haben, dass Fredericks -
Produkt eher Unterhaltung ist und weniger Kunst - Was hat seine Arbeit/sein 
Produkt ausgemacht? Finden Sie das in diesem Bewertungsbogen wieder?
Fällen Ihnen angemessenere Bewertungskriterien für Kunst ein?  -
Worin sehen Sie das Hauptproblem oder das generelle Problem in der  -
Bewertung von Kunst? 
Abschluss: 
Wo stehen wir jetzt in Bezug auf die Frage, was künstlerische Arbeit(en) auszeichnet?
Anhand der Frederick-Geschichte haben wir gesehen, dass zwischen den 
Arbeitsergebnissen von Frederick und den anderen Mäusen ein wesentlicher 
Unterschied besteht – es werden ganz verschiedene Bedürfnisse befriedigt: Einmal 
ideelle, einmal materielle. Aber auch wenn sich eine künstlerische Arbeit immer in 
irgendeiner Weise materialisiert, ist sie im Kern doch ideell.
Für die Bestimmung der Qualität einer Arbeit brachte uns diese Feststellung
aber nicht weiter. Unsere rein subjektive Beurteilung wie beim Frederick-Beispiel
kam uns ebenso unzureichend vor wie die Suche nach objektiveren Qualitätskriterien
durch Anwendung eines Bewertungsbogens à la Stiftung Warentest. Denn wir 




wenig wie beim Frederick-Beispiel zu einheitlichen und damit verlässlichen Urteilen
gekommen sind.  Die sich beim Test ergebende Gesamtnote steht zwar für unsere
persönliche Meinung; übertragbar und somit objektiv ist sie aber noch lange nicht. 
Und abgesehen davon ist fraglich, ob  solche Kriterien für die adäquate Bewertung 
von Kunst überhaupt angemessen sind.
 
Wie lässt sich diese Problematik überwinden?
Auch wenn in der Kunst wohl kaum mit „Stiftung-Warentest-Bögen“ oder Schulnoten
operiert wird, bewertet werden künstlerische Arbeiten allemal. Der heute bevorzugt
gewählte Ausweg aus dem von uns festgestellten Bewertungsdilemma wird in 
der Verabsolutierung fi nanzieller Bewertungskriterien (=Preis) gesucht. Es gilt die 
einfache Regel: Je teurer, desto besser. Es ist aber sehr bedenklich, wenn der stets 
variable Marktwert einer Arbeit mit ihrem  künstlerischen Wert einfach gleichgesetzt
wird. Denn wie sollte ein eigentlich ideeller Wert (wie der künstlerische) einem 
materiellen Wert entsprechen können? Mit dem Preis müsste ja auch die künstlerische
Qualität steigen – und umgekehrt. 
Auch wenn Geld die Kunst faktisch regieren mag und auch für die Realisations-
möglichkeit von subvision schließlich nicht ganz unwichtig ist, taugt es nicht als 
Maßstab für eine ernstzunehmende Bewertung des Künstlerischen. Zwar kann 
auch dieser Aspekt in eine Auseinandersetzung mit Kunst durchaus einfl ießen, 
aber es fragt sich, durch welche Betrachtungsweisen eine tiefere und nachhaltige 
Wertschätzung künstlerischer Arbeit zu erlangen ist?
Wenn ich nicht professioneller Kunstkritiker oder Kunstinvestor bin, ist derjenige Wert 
einer Arbeit  entscheidend, den sie für mich persönlich hat. Den bekommt sie aber 
nicht dadurch, dass sie mir rein oberfl ächlich gefällt – dann würde es sich ja um ein 
reines Konsumobjekt handeln. Vielmehr wird eine Arbeit für mich wertvoll, wenn ich 
durch sie meine eigenen ästhetischen Interessen zu entdecken und zu entwickeln
vermag. Dies kann nur in der intensiven Kommunikation mit der Arbeit gelingen,
indem sie es mir ermöglicht, in einer produktiven Weise mit ihr zu arbeiten.
Etwas zu schaffen, was sich in diesem Sinne als Arbeit erweist, was also das 
Anreizpotential  und die Möglichkeit zur Auseinandersetzung bietet, ist dagegen 
die wesentliche Aufgabe des Künstlers.
Den Wert einer künstlerischen Arbeit liegt also nicht in ihr selbst, so dass die 
Aufgabe des Betrachters lediglich darin bestünde, diesen vermeintlich bereits 
objektiv vorhandenen aber verborgenen Wert irgendwie nachzuvollziehen. Dem 
Betrachter käme eher eine passive Rolle zu, wenn er sich darauf beschränkte, dem 
Anspruch des Werkes gerecht zu werden, statt mit der Arbeit seine eigenen Interessen
zu verfolgen. Erst dann werden wir als Rezipienten zu Akteuren, die  sich mit den 
künstlerischen Arbeiten auseinandersetzen und durch eine gelingende
Kommunikation von diesen zu profi tieren suchen. Haben wir durch unser
Arbeiten (was durchaus spannend und lustvoll  sein sollte) die künstlerische
Arbeit für uns fruchtbar machen können, so ist sie für uns wertvoll geworden. Sie 
besitzt nicht mehr nur einen symbolischen, sondern gewinnt einen realen Wert für 








Einen letzten unsere Überlegungen ergänzenden Gedanken möchte ich Ihnen 
abschließend noch zu bedenken geben: Dass es uns die Kunst nicht nur 
erlaubt, sondern geradezu erzwingt, nach für uns gültigen Bewertungskriterien zu 
suchen, ist bereits ein Wert an sich und ein guter Grund für ihre Existenz.
Eigentlich alle anderen gesellschaftlichen Bereiche präsentieren sich dagegen so, 
als ob die Wertvorstellungen in ihnen bereits festgelegt und unabänderlich seien. 
Ob dies den Interessen aller möglicherweise Betroffenen dient, fi ndet dabei wenig 
Berücksichtigung. Dagegen kann es in der Kunst einen spielerischen und insofern 
wahrhaft freien Wertediskurs geben. Ihn zu praktizieren war das Ziel dieser 
Führung und die Besprechung des Arbeitsbegriffs. Was besser sollte dafür geeignet 
sein als Off-Kunst, die selbst auf der Suche nach Ihrem Wert ist?





























»Blind Date« - Begegnungen mit Künstlern und ihrer Kunst
team*partake
Idee/Realisation: Inke Schlör
*Anja Bischoff, Kirstin Burckhardt, Michael Lingner, Inke Schlör, Julia Ziegenbein
 (zeitweilig: u.a. Dorothea Brettschneider, Nora Klumpp, Johannes Mentzel)
1.    Abstract
Was passiert, wenn man als Kunstbetrachter nicht nur die Kunstwerke, sondern 
auch die Künstler befragen kann - wenn einem also der Künstler als Kenner der
eigenen Arbeit selbst Zugänge zu seinen Werken eröffnet? 
Wenn man davon ausgeht, dass der Künstler als Experte bei der Kunstvermittlung
hilfreich, vielleicht sogar nötig ist, liegt die Frage nah, wie seine Kunst überhaupt 
entstanden ist: Die künstlerischen Arbeitsprozesse geraten in unseren Blick. Den 
Weg von der ersten Idee über verschiedene formale Umsetzungen bis hin zur fertigen
materiellen Manifestation gilt es zu befragen. 
In dieser Führung wird die besondere Möglichkeit gegeben, sich zum einen mit 
ausgewählten Arbeiten zu beschäftigen und zum anderen mit dem jeweiligen Künstler
darüber in ein Gespräch zu kommen. 
2.    Absicht 
Gerade bei Künstlern die im Off-Kontext arbeiten, kann der Begriff von Kunst 
offen und entgegen gängigen Sehgewohnheiten besonders neuartig sein. Aus 
diesem Grund, wird der Künstler als Informationsquelle für den Zugang zu seiner 
Kunst sehr wichtig. 
Um das Publikum bei den Gesprächen mit den Künstlern zu motivieren, alle 
es interessierenden Fragen zu äußern, wird eine offene Kommunikationsweise
angestrebt. Die angebotene exklusive Auseinandersetzung mit dem Künstler soll
außergewöhnliche Einblicke in die künstlerische Praxis und ihre intensiviere 
Erfahrbarkeit ermöglichen.  
3.    Vorbereitung
3.1  Gespräch mit dem Künstler
Vermittler und Künstler treffen sich vorab, um Inhalt und Ablauf der Vermittlungseinheit
zu besprechen. 




grundlegende Informationen zur Person und Arbeit des Künstlers einzuholen -
allgemeine und spezielle Informationen zu den ausgewählten Exponaten -
zu erfragen 
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3.2  Vorarbeit des Kunstvermittlers
Nach Auswertung des Vorgesprächs erstellt der Vermittler ein Profi l des Künstlers
und bündelt die eingeholten Informationen und seine eigenen Beobachtungen
zu Kernthesen mit dem Ziel, einen vorläufigen Gesprächsleitfaden für die 
Durchführung der Vermittlungseinheit zu formulieren.
Um auf die Vermittlungseinheit aufmerksam zu machen, wird ein größerer Tisch 
in einen der Ausstellungsräume gestellt. Dieser soll gedeckt sein und den Eindruck
erwecken, als hätten gerade Personen daran gesessen und gegessen. Auf einem
am Tisch angebrachten Schildchen wird die Führung folgendermaßen angekündigt:
»Blind Date«
Begegnungen mit Künstlern und ihrer Kunst
x mal täglich. Max. 12 Personen. Treffen yz Uhr. Dauer 1,5 Stunden.
Anmeldung am Eingang
4.    Ablauf
4.1  Einstieg - 5 bis 10 Min.
Zum angegebenen Zeitpunkt trifft sich die Gruppe. Der Vermittler begrüßt die 






e«die zu vermittelnden Werke auszuwählen und zu bestimmen, in welcher -
Reihenfolge sie zu behandeln sind
mögliche in der Vermittlungseinheit vorkommende Inhalte bzw. Fragen -
zu erörtern
Vorschläge des Künstlers zu Getränken und kleinen Speisen zu sammeln, -
die den Teilnehmern angeboten werden sollen.
zur Thematik und zum Anlass der Ausstellung -
zum Veranstalter und kuratorischen Konzept -
zur Besonderheit des Ausstellungsortes, der Ausstellungsarchitektur -
und der speziellen künstlerischen Präsentationsformen 
zu den Auswahlkriterien der Künstler bzw. der Arbeiten -
zu Grundintention, Thematik, Anzahl der zu besprechenden Arbeiten -
und zur voraussichtlichen Dauer der Führung
zur Relevanz des Vermittlungskonzeptes im Zusammenhang mit den  -
Besonderheiten der Ausstellung.
4.2  Parcours - ca. 50 Min.
Im Anschluss leitet der Vermittler die Gäste an den Tisch. Dieser ist nun aufgeräumt
und frisch gedeckt. Nachdem sich alle gesetzt haben, wird der genaue Ablauf der 
Führung erläutert:
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„Im ersten Teil der Führung wird es darum gehen, sich möglichst intensiv mit den 
Arbeiten auseinander zu setzen und daraus Fragen für das nachfolgende Gespräch
mit dem Künstler zu entwickeln. Zunächst werden wir in einer Art Parcours von
Arbeit zu Arbeit gehen, wobei jeweils ca. 10 Min. vorgesehen sind, und uns dabei 
in folgender Weise mit ihnen beschäftigen: 
Sie haben einen Augenblick Zeit, die Arbeit unmittelbar auf sich wirken1. 
zu lassen, um einen ersten Eindruck zu gewinnen.
Ich stelle ihnen die Arbeit anhand grundlegender Informationen vor.2. 
Sie bekommen von mir Stifte, Klemmbretter und den so genannten 3. 
Impulsbogen, mit dessen Hilfe Sie ihre Betrachtung strukturieren
und ihre Gedanken festhalten können. 
Der Bogen ist so aufgebaut, dass je eine Seite für eine Arbeit vorgesehen ist. 4. 
Es werden verschiedene Frageperspektiven angeboten, denen ein 
Spektrum an beispielhaften Begriffen untergeordnet ist. Das Ganze soll
als Impuls dienen, um auf eigene Gedanken und Fragen zu kommen.
Insofern ist das Papier als Anregung gemeint und nicht als Fragebogen,
den man mit „Ja“ oder „Nein“ beantworten kann.“ 
Der Vermittler hält das Papier hoch und erklärt: 
„Wenn es Ihnen hilft, können Sie dort auch Ihren ersten Eindruck notieren, bevor
Sie den Platz darunter für Ihre Notizen zur jeweiligen Frageperspektive nutzen.
Letztendlich geht es darum, dass Sie zu jeder Arbeit mindestens eine Ihnen
wichtige Frage, These oder Beobachtung formulieren, die Sie in der Unterhaltung 
mit dem Künstler gerne zur Sprache bringen möchten.
Während Ihrer Beschäftigung mit den Impulsbögen stehe ich Ihnen weiterhin für 
mögliche Erläuterungen zur Verfügung. 
Nach jeder Auseinandersetzung mit einer Arbeit tauschen wir uns über5. 
die wichtigsten Inhalte Ihrer Aufzeichnungen in der Gruppe aus. Alle 
Ergebnisse werden notiert, damit ich mich bei der Gesprächsmoderation
möglichst gut an ihrer Interessenlage orientieren kann.
Bei all dem kommt es nicht darauf an, eine vermeintliche richtige
Interpretationsweise herauszufi nden oder einen allgemeinen Konsens 
zu erzielen. Insofern kann es auch keine „dummen Fragen“ geben.
In jedem Fall empfi ehlt es sich, zwischen der Beschreibung einer Arbeit,
also dem was tatsächlich zu sehen ist, und dem, was in der Arbeit verborgen
ist, also der Interpretation, gut zu unterscheiden.“
Nach etwa vierzig Minuten treffen sich Teilnehmer und  Vermittler mit dem Künstler





4.3  Gespräch - ca. 30 Min.
Nachdem sich alle gesetzt haben, werden den Gästen die mit dem Künstler 
abgesprochenen Getränke und Snacks angeboten. Der persönlich anwesende 
Künstler wird vom Vermittler mit einigen Grundinformationen vorgestellt. Dann 
wird dem Künstler die Gelegenheit gegeben, sich selbst und seinen künstlerischen
Hintergrund darzustellen, bevor die Diskussion von dem Vermittler eröffnet wird. 
Dazu greift der Vermittler auf seine Aufzeichnungen zurück und strukturiert das
Gespräch anhand des vorab erstellten Gesprächsleitfadens. 
Sollte der Dialog zwischen Künstler und Gästen ins Stocken geraten, versucht der 
Vermittler durch seine eigenen Thesen und Fragen das Gespräch anzuregen und/oder 
einzelne Gäste durch Nachfragen in den Austausch mit dem Künstler einzubeziehen.
 
Als Zuspitzung des Gesprächs oder als Variante, falls das Gesprächsangebot überhaupt








Ist der Verzicht des Vermittlers auf interpretatorische Vorgaben zu  -
Gunsten eines kommunikativen Vermittlungsprozesses akzeptabel?
Ist die Befragung des Künstlers zum besseren Verständnis seiner Arbeit -
tatsächlich praktikabel?
Warum möchten Betrachter möglicherweise über Hintergründe und  -
Enstehungsprozesse von Werken nichts Näheres wissen?
Aus welchen Gründen ist die Vermittlerrolle mit dem künstlerischen  -
Selbstverständnis möglicherweise unvereinbar?
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4.4  Abschluss - ca. 5 Min.
Am Ende des Gesprächs versucht der Vermittler die neu gewonnen Sichtweisen 
auf  die jeweilige Arbeit in einem zusammenfassenden Statement Revue passieren
zu lassen und gibt dem Publikum abschließend die Gelegenheit zu eigenen 
Ergänzungen.  
Falls das Vermittlungskonzept und seine Umsetzbarkeit in der Unterhaltung noch 
nicht thematisiert wurde, bittet der Vermittler die Teilnehmer um ein Feedback
zur Führung. Hierbei kann auch auf Fragen aus Punkt 4.3 zurückgegriffen werden.
Abschließend bedankt sich der Vermittler bei den Teilnehmern und dem Künstler 
gleichermaßen und löst die Runde mit dem Hinweis auf weitere Vermittlungs- und 
Veranstaltungsangebote bei subvision auf.
5.    Anhang
5.1  Impulsbogen (Grundriss)
In seiner offenen Form ermöglicht der Impulsbogen eine Formulierung individueller
Fragen an den Künstler. Die konkrete inhaltliche und formale Ausgestaltung des 
Bogens kann erst nach der Beschäftigung mit dem entsprechenden Künstler, der 
Werkauswahl sowie der Entscheidung, auf welchen Betrachtungsaspekt man sich 
jeweils fokussieren will, erfolgen. 
Vorab kann folgende Sammlung verschiedener Frageperspektiven einen Eindruck















Eigene Reaktionen: Belustigung, Staunen, Ablehnung, • 
Verunsicherung, Faszination, Ärger...
Wiedererkennung• 
Sinnlichkeit: Sehsinn, Hörsinn, Tastsinn• 
....• 





















Konkreter Anlass für die vorliegende  Arbeit• 
Persönliche Emotionen/Obsessionen/Wünsche• 
...• 














Wie kann ich die Arbeit deuten?• 
Wie bewertet der Künstler seine Arbeit heute?• 
Kann ich mich damit identifi zieren?• 
• Womit würde ich als Künstler meine Entscheidung, die Arbeit auszustellen begründen?









































*Anja Bischoff, Kirstin Burckhardt, Michael Lingner, Inke Schlör, Julia Ziegenbein
 (zeitweilig: u.a. Dorothea Brettschneider, Nora Klumpp, Johannes Mentzel)
Unter welchen Voraussetzungen wird etwas als Kunst angesehen und/oder als solche
erfahren? Und was hat die so genannte »Vermittlung« eigentlich damit zu tun? 
Eine performative Vermittlungsaktion, die sich auch über den Rahmen der 
Ausstellungsräume hinaus auf die Suche nach immer wieder auch anders möglichen
Antworten auf diese Fragen macht. Auf überraschende und  vielfältige Weise werden
Sie durch die Verwicklung in ein gemeinsames Ausstellungsgespräch Kunst neu 
erleben.
max. 12 Personen
Dauer: ca. 75 Minuten
1.     IDEE 
Es ist davon auszugehen, dass der Kunstkommentar1 - neben den Institutionen, den 
Betrachtern, der Kunstgeschichte, der Kunstwissenschaft, dem Kunstmarkt usw. -  Kunst
maßgeblich kulturell mitkonstruiert und mitdeterminiert. Dann ist die Kunst mit den 
um sie herum organisierten räumlichen, sozialen und ökonomischen Rahmungen
als verschränkt anzusehen, insofern sie ohne diese ›an sich‹ nicht existiert.2 
Wenn Vermittlung als eine dieser Rahmungen an der kulturellen Konstruktion von 
Kunst beteiligt ist, dann gehört der vermittelnde Kommentar bereits als ein Moment 
unter vielen zur Konstitution von Kunst.
Wenn sich die Frage nach dem »Dasein und Sosein«3 der Kunst im Grunde als 
Frage nach den sie mitkonstruierenden Blicken entpuppt, erweisen sich dann nicht 
Fragen nach der Verfasstheit der Kunst und nach der Verfasstheit der Erfahrung, die 




1  Für den Begriff des Kommentars/der Kommentierung habe ich mich durch die Lektüre von Arnold Gehlens
Text »Zeitbilder. Zur Soziologie und Ästhetik der modernen Malerei« entschieden. In »Teil XI: Kommentar-
bedürftigkeit« heißt es bei Gehlen: »Die gesamte Literatur [Schriften, Reden, Manifeste über Kunst, J.Z.] 
gehört also zum Wesen der Sache selbst, sie ist […] substanzieller Bestandteil der Kunst, die sich in zwei 
Strömen manifestiert, einem optischen und einem verbalen. Man kann sich umgekehrt diese Schriften auch 
nicht als solche und für sich aneignen, sie legen sich wie ein zweiter Rahmen um die Bilder herum«. Vgl. 
Arnold Gehlen: Zeitbilder. Zur Soziologie und Ästhetik der modernen Malerei, Frankfurt am Main u.a.: 
Athenäum Verlag 1965, S. 162ff. 
2  Vgl. Karl-Josef Pazzini: »Kunst existiert nicht, es sei denn als angewandte«, in: BDK-Mitteilungen 2 
(2000), S. 34-39, hier S. 34f.
3  Vgl. Arnold Gehlen: Zeitbilder. Zur Soziologie und Ästhetik der modernen Malerei, Frankfurt am Main 
u.a.: Athenäum Verlag 1965, S. 51ff.
4  Vgl. Juliane Rebentisch: Ästhetik der Installation, Frankfurt am Main: Suhrkamp 2003, S. 12
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Um diese Fragen durch eine Führung zu thematisieren, sollen die Exponate 
gerade nicht als jeweils von ihren Kontexten unabhängige ›Werke‹ vorgestellt 
werden, sondern als bereits relativierte Medien im Sinne von ›Werkzeugen‹, die 
selbst schon zwischen sichtbarer Materialität und vornehmlich unsichtbarem 
Kontext vermitteln.
Wie aber auch eine Brille nicht zu schärferem Sehen verhilft5, indem sie bloß 
betrachtet wird, so lässt sich auch Kunst nicht ohne »Anwendung« durch die 
BesucherInnen als solche erfahren, sodass sie letztlich nicht objektivierbar ist.6 
Daher sollen den BesucherInnen durch die performative Vorführung eines breiten 
Spektrums an o.g. Rahmungen vielerlei Anschlussmöglichkeiten geboten werden, 
die sie zu immer neuem und anders möglichen Hinsehen ermutigen, sie motivieren,
selbst in den vermittelnden Kommentar einzustimmen und sich damit am Diskurs 
aktiv  teilnehmend erfahren zu können. Bestenfalls ergibt sich daraus ein gemeinsames
Entdecken sowohl des ›Werks‹ als auch der ›Vermittlung‹ als sich einander notwendig
bedingende und gegenseitig aufzeigende Mittel zur Erfahrbarkeit von Kunst. 
2.     ABLAUF (am Beispiel von subvision)
1st Choice - ca. 10 min. (»Kunsthistorikerin«)
Mit strenger Frisur, silbern gerahmter, schlichter Brille und einem schwarzen 
Anzug mit gut lesbarem Namensschild: »N.N., Kunsthistorikerin« ausgestattet, 
nimmt die Vermittlerin vor der Gruppe eine zentrale Position ein und begrüßt die 
TeilnehmerInnen im Eingangsbereich: 
„Herzlich Willkommen bei subvision. Mein Name ist N.N., ich bin Kunsthistorikerin
[Hand zeigt deutlich auf das Namensschild] und führe Sie in den nächsten 75 
Minuten durch die Ausstellung. Ich freue mich, Sie heute hier in einem der xy 
Container [ausladende Handbewegung in Richtung der Wände; Hände beschreiben
deutlich und recht »zackig« einen Kubus] begrüßen zu dürfen, die einerseits den 
globalen Austausch von Waren und Gütern und seinen internationalen Fokus 
symbolisieren, als auch für die Kompaktheit des Festivals stehen“ [überprüft den 
Sitz ihrer Brille]. 
„Einleitend möchte ich aus dem offi ziellen Ausstellungskonzept zitieren: Dem Festival
geht es nicht um individuelle Künstlerpositionen, sondern um eine Auswahl aus weit 
über 300 Künstlerinitiativen, die in unterschiedlichen Formaten und Disziplinen 
arbeiten. Im Fokus dieser Initiativen stehen wiederum jeweils Formen von kultureller
Produktion, die sich jenseits etablierter Institutionen und ungeachtet kommerzieller
Verwertbarkeit entwickeln: Etwa Artist-Run-Spaces, nomadische Projekte, Archive, 
Research Projects und selbst organisierte Vermittlungsnetzwerke.
Den traditionellen Formen des Kunstbetriebs, seinen Kunstmessen, Biennalen und 











5   Vgl. Michael Lingner: »Optimale Objekte. Oder: Wie kann man heute noch meinen, Kunst sei ausstellbar«,
in: Munitionsfabrik 15. Empty Rooms, Hochschule für Gestaltung Karlsruhe 2005, http://www.ask23.de/
draft/archiv/ml_publikationen/kt05-4.html (aufgerufen: 27.10.2008)
6  Vgl. Juliane Rebentisch: Ästhetik der Installation, Frankfurt am Main: Suhrkamp 2003, S. 63.
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Weisen der (Re-)Präsentation entgegengesetzt. Verbindendes Element dieser etwa 30 
teilnehmenden, heterogenen, überwiegend projektgebundenen Zusammenschlüsse
ist oftmals eine kollaborative, kollektive Arbeitsweise sowie die Betonung situativer
Interventionen. - Zitat Ende. Quelle: www.subvision-hamburg.de“7 [etwas ernster
und forscher:] „Aufgrund des engen zeitlichen Rahmens konzentrieren
wir uns auf einige wenige ausgewählte Arbeiten. Diese Tour ist weniger als 
Überblicksführung gedacht, sondern dient zur grundlegenden Orientierung, um 
sich die Ausstellung danach selbst besser erschließen zu können. Bevor ich mit der 
eigentlichen Führung beginne, möchte ich sie aus versicherungstechnischen Gründen
darum bitten, in der Ausstellung keine Trennlinien zu überschreiten, sowie bitte
unbedingt mindestens 20cm Abstand zu den Kunstwerken zu halten. Tragen
Sie ihre Rucksäcke vor dem Bauch und lehnen Sie sich bitte auf keinen Fall 
gegen die Wände. Bleiben Sie möglichst zusammen und folgen sie mir nun bitte 
sogleich.“
2nd Choice - ca. 10 min. (»kuratorische Assistentin«)
Anschließend begibt sich die Vermittlerin zügig zu zwei benachbarten Arbeiten,
die im Folgenden betrachtet werden sollen und wechselt dabei ihr silbernes 
Brillenmodell gegen ein anderes mit auffällig abweichender Form und Farbe (z.B. 
ein schwarzes  großes Kunststoffmodell). Das Jackett wird auf dem Wege abgelegt,
sodass darunter ein weißes Hemd zum Vorschein kommt, auf dem ein neues 
Namensschild angebracht ist. Darauf steht nun: »N.N., kuratorische Assistentin«. 
Dann bleibt sie stehen, dreht sich um, schaut für einen kurzen Moment aufmerksam
in die Runde und sagt zu den TeilnehmerInnen: 
„Nachdem ich Sie nun quasi »gefangen genommen« und genau genommen 
»ent-führt«  habe, möchte ich [Hand deutet auch hier wieder deutlich auf das 
neue Namensschild] Ihnen ein paar grundlegende Informationen der kuratorischen 
Leitung vorstellen“ [ein Kassettenrekorder mit integriertem Lautsprecher wird 
hervorgeholt, hoch gehalten und eingeschaltet. Aus dem Gerät ertönt die Stimme
der Kuratorin Brigitte Kölle]: „Der Begriff Off kommt aus dem Bereich der Filmtechnik
und umschreibt das, was man hören, aber nicht sehen kann; also das, was sich 
außerhalb der Filmleinwand abspielt – off camera – aber doch wahrnehmbar und
wichtig ist. […] Die angelegten Wege zu verlassen und querfeldein zu laufen ist
ein schönes Bild dafür, routinierten Abläufen zu entgehen und offene Strukturen
zu schaffen, in denen Möglichkeiten neu verhandelt werden können und müssen.
Es geht nicht unbedingt darum, sich gegen etwas zu entscheiden, sondern seinen
eigenen Weg dazwischen oder daneben zu fi nden. […] Wenn man sich als 
BesucherIn nicht unbedingt sofort einen Reim auf das Gesehene machen kann, 
es einen aber gerade dadurch nachhaltig beschäftigt und umtreibt, hat subvision
genau den Gesprächsbedarf gefördert, den wir uns wünschen. Und hat aufgezeigt, 




7  Vgl. http://www.subvision.de/blog/?page_id=2&language=de (aufgerufen: 09.10.2008)
8  Ebd.
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Im Anschluss wendet sich die Vermittlerin an die BesucherInnen: 
„Sie haben nun die Möglichkeit, sich diese beiden Arbeiten in Ruhe anzuschauen 
[deutet jeweils einladend auf die zwei benachbarten Arbeiten]. Genau genommen 
haben Sie dafür fünf Minuten Zeit. Danach werde ich Sie bitten, wieder zusammen 
zu kommen.“
3rd Choice -  ca. 20 min. (»Gallerina«)
Während die BesucherInnen sich diese beiden Arbeiten anschauen, wechselt die 
Vermittlerin ihr Outfi t in auffälligerer Weise. Der schwarze Anzug wird gegen ein 
modisches Kostüm getauscht, das bisherige Schuhwerk gegen Ballerinas und die 
Brille wiederum gegen eine andere mit auffallend abweichender Form und Farbe. 
Auch das Namensschild trägt eine neue Aufschrift: »N.N., Gallerina«. 
Sobald die Gruppe sich wieder zusammen gefunden hat, folgt quasi ein »Zoom« an 
die zwei Arbeiten heran, die eben angeschaut wurden. 
Die Vermittlerin stellt beide Arbeiten als Exponate von KünstlerInnen bzw. 
KünstlerInneninitiativen vor, die sie als Galeristin vertritt. Diese sollten sich in 
möglichst unterschiedlicher Weise mit experimentellen räumlichen Präsentations-
möglichkeiten von Kunst beschäftigen, welche die im Kunstbetrieb üblichen und 
besonders in Galerien gepfl egten Ausstellungs-Formen hinterfragen. Der in sich 
widersprüchlich gehaltene Eingangsmonolog der Vermittlerin könnte in dieser 
Situation beispielsweise wie folgt lauten:
„Hier sehen Sie Arbeiten von KünstlerInnen, die durch unsere Galerie vertreten 
werden [Hand deutet langsam und deutlich auf das neue Namensschild]. Diese 
Arbeit hier [tritt links neben das erste Exponat; Hand umreißt es zusätzlich, um es 
in seiner gegenwärtigen Funktion als Ausstellungsobjekt hervorzuheben] von ›The 
Hex Projects‹ im Londoner Stadtteil Hackney ist an das häusliche Leben der beiden 
Betreiber Maria Zahle und Jason Dungan unmittelbar angebunden. In loser Folge 
werden in der Wohnung der beiden jungen Künstler Ausstellungen von befreundeten
Künstlern präsentiert, die sie für fördernswert und im gängigen Kunstbetrieb für 
unterrepräsentiert halten.“9
Dann hält die Vermittlerin kurz inne, überprüft den Sitz ihrer Brille und schaut in 
Richtung der TeilnehmerInnen. Dann fährt sie wie folgt fort:  
„Andere Initiativen [tritt allmählich zwischen die beiden Arbeiten] verstehen
sich als ›Projekträume ohne Räume‹. Sie haben sich ein nomadisches Leben
zu eigen gemacht, und nisten sich jeweils dort ein, wo es möglich und nötig
erscheint. Eine Initiative aus Sydney [Hand umreißt deren ›Werk‹ ebenfalls
und markiert es damit in einer Weise, wie zuvor beim ersten geschehen] trägt 
den Namen ›squatspace‹. »to squat« bedeutet ja interessanter Weise »besetzen«
[hält erneut kurz inne und überprüft wieder den Sitz ihrer Brille]. Der so genannte











9   Vgl. http://www.subvision.de/blog/?page=33&language=de#more-33 (aufgerufen: 02.05.2009)
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werden sollen, das kann eine Plakatwand sein, eine Buchbinderei, oder das Londoner 
Atelier der beiden Künstlerinnen Maria Benjamin und Ruth Höfl ich.“10
An dieser Stelle sollte der Monolog, der nun deutlich in einem verkaufsfördernden 
Stil fortgeführt wird, um weitere grundlegende Informationen zur Herkunft und 
Haltung der KünstlerInnen, zu ihrem jeweiligen Bekanntheitsgrad sowie insbesondere
zu »ihrem« Marktwert im Allgemeinen ergänzt werden. 
Um dem Publikum als potentieller Käuferschaft die eben kurz vorgestellten 
›Kunstwerke‹ »schmackhaft« zu machen, setzt die Vermittlerin weiterhin beide 
Arbeiten vergleichend in Bezug. Deutlich im Vordergrund stehend, betont sie dabei 
diesen oder jenen Aspekt, indem sie das Gesprochene mit entsprechenden Gesten 
unterstreicht, wendet sich erneut dem Publikum zu und spricht hin und wieder 
eine ausgewählte Person direkt an. 
Um darüber hinaus die BesucherInnen in ein kurzes gemeinsames Gespräch 
einzubinden, könnte zum Beispiel wie folgt vorgegangen werden: 
„Aus meinen Erfahrungen in Galerien kann ich berichten, dass viele Kaufi nteressenten
Kunst als Investitionsobjekt oder auch als Dekoration ansehen, vorwiegend aus 
Liebhaberei und seltener aus Kennerschaft erwerben oder auch – was zunehmend
vorkommt – zu Zwecken ihrer eigenen Repräsentation und damit zu ihrer 
Statuserhöhung nutzen. So ist es auch für uns Galerien von großem geschäftlichem
Interesse, in persönlichen Kontakt mit den Künstlern zu kommen [hält kurz inne 
und überprüft den Sitz ihrer Brille]. Stellen Sie sich jetzt bitte vor, sie könnten die 
Arbeit von ›The Hex Projects‹ oder ›squatspace‹ erwerben. Dann würde mich 
nun vor allem interessieren, worin eigentlich Ihr persönliches Interesse bestünde, 
zeitgenössische Kunst, wie zum Beispiel die gerade gesehene zu kaufen - oder ggf. 
eben gerade nicht! Sie haben nun, sofern Sie bitte mitbieten möchten, die Möglichkeit,
in aller Ruhe auf einem dieser Zettel ein anonymes Gebot abzugeben [verteilt 
derweil Stifte und Notizpapier]. Ich gebe Ihnen, wie Sie auf dem Zettel sehen 
können, den Startpreis von xy,- bzw. yz,- Euro vor [Hand deutet dabei vom Zettel
aus auf die jeweilig gemeinte Arbeit]. Bitte vermerken Sie außerdem unter der 
von Ihnen auf dem Zettel gewählten Arbeit unbedingt eine kurze Notiz, aus der 
hervorgeht, aus welchem Grund Sie diese Arbeit erwerben möchten. Ich werde 
mich derweil für ein paar Minuten zurückziehen. Sobald ich Sie abhole, um die 
nächste Arbeit mit Ihnen anzusehen, sammle ich ihre Zettel ein. Wir werden sie im 
Laufe der Führung noch brauchen. Ich komme darauf an anderer Stelle zurück.“
4th Choice - ca. 15 min.  (»Kunstjournalistin«)
Während die TeilnehmerInnen ihre Gebote und Begründungen notieren, zieht sich 
die Vermittlerin unauffällig zurück, wechselt erneut ihr Outfi t inklusive Brille und löst 
die strenge Frisur. Auf der Vorderseite des nun sichtbaren Shirts steht der Aufdruck




10 Vgl. http://www.subvision.de/blog/?page=33&language=de#more-33 (aufgerufen: 02.05.2009)
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Kunstjournalistin« angebracht. Dann kehrt sie zur Gruppe zurück, sammelt von 
jeder Person aus der Gruppe den Notizzettel und die Stifte ein, positioniert sich 
anschließend mit dem Rücken zur nächsten Arbeit und eröffnet die Führung erneut 
mit einem in sich widersprüchlichen Monolog: 
„Nochmals herzlich Willkommen bei subvision. Wie Sie sicher bereits bemerkt 
haben, mache ich keine Führung im klassischen Sinne [zeigt wieder deutlich auf 
ihr neues Namensschild]. Daher werde ich sie auch nicht ununterbrochen mit 
Monologen belehren, sondern möchte vor allem auch Sie zu Wort kommen lassen.
Denn im Prinzip bin ich genauso wie Sie mit dem unvermeidlichen Problem 
konfrontiert, dass es eine ultimative Antwort auf die von den meisten BesucherInnen 
gestellte Frage, was ein ›Werk‹ eigentlich zur Kunst macht und letztlich bedeutet,
nicht geben kann. Darum lade ich Sie hiermit zu einem Ausstellungsgespräch ein, 
bei dem ausdrücklich erwünscht ist, dass möglichst viele Ihrer unterschiedlichen
Sichtweisen zur Sprache kommen. Die Gruppe kann von jedem Beitrag nur 
profi tieren. Um Ihnen den Zugang zum nächsten Exponat [zeigt auf die entsprechende
Arbeit] zu erleichtern und Sie am Verstehensprozess aktiv zu beteiligen, werde 
ich Ihnen im Folgenden ein paar Fragen stellen, die ich in meiner Rolle als Kunst-
journalistin dem Künstler [bzw. der Künstlerin] im Vorwege schon einmal sinngemäß
gestellt habe. Sie können auf diese Fragen nun gerne reagieren, indem Sie aus den 
Künstlerantworten eine Auswahl treffen“ [ca. 3 Zettel mit den Künstlerzitaten werden
pro Person verteilt].
Nun fordert die Vermittlerin die Gruppe auf, ihr zu folgen und begibt sich zur dritten
Arbeit. Auf der Rückseite ihres Shirts sollte dabei als Ergänzung zur Vorderseite 
der Schriftzug »kein Wort« deutlich sichtbar werden. Vor der Arbeit angekommen, 
werden zwei bis drei grundlegende Fragen gestellt, wie etwa zur Idee des Künstlers 
und zu seiner künstlerischen Haltung bzw. seines künstlerischen Interesses, um das 











Danach werden die Fragen gestellt, die speziell auf das vorab recherchierte oder 
ggf. mit dem Künstler/der Künstlerin durchgeführte Interview zugeschnitten waren.
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Sofern davon auszugehen ist, dass einige TeilnehmerInnen es vorziehen, zu diesem
Zeitpunkt keine eigenen Gedanken Preis zu geben, soll zumindest auf diesem 
Wege jeder Person aus der Gruppe die Möglichkeit geboten werden, sich mittels 
eines Gedankens des Künstlers/der Künstlerin in der Gruppe zu äußern.
Auch hier trägt die Vermittlerin wieder die Brille wenn sie spricht, und nimmt sie 
ab, sobald eine andere Person das Wort ergreift und ein Zitat verliest oder einen 
eigenen Beitrag abgibt. 
Im Verlauf eines sich hoffentlich allmählich ergebenden regen Austauschs, sollte 
dadurch, dass die Vermittlerin beim Zeigen von Details der Arbeit der Gruppe auch ab 
und an den Rücken zukehrt, der Schriftzug »kein Wort« auf der Rückseite ihres Shirts 
auch für diejenigen TeilnehmerInnen sichtbar werden, die ihn bisher nicht bemerkt 
haben sollten. 
Im Anschluss an dieses Gespräch lädt die Vermittlerin die Gruppe ein, sich schon 
einmal die vierte Arbeit in Ruhe anzusehen.
5th Choice - ca. 20 min. (»Studentin der Kunstpädagogik«)
Während dessen zieht sich die Vermittlerin ein anderes Kleidungsstück über, 
auf dem nun gut lesbar steht: »Dieser Diskurs ist nicht nur, was Sie sehen, er ist, 
wodurch Sie sehen«11. Das Namensschild bleibt vorläufi g unbeschriftet. Dann 
begibt sie sich wieder in die Gruppe, ohne dabei eine zentrale Position einzunehmen
und fragt nach kurzem Schweigen: 
„Was sehen Sie? Können Sie hier oder auch dort tatsächlich Kunst erkennen?“ 
[einige wenige Personen aus der Gruppe, werden nun höchstwahrscheinlich 





11 Gerahmte Schrifttafel in der Ausstellung »Louise Lawler - Paris New York Rome Tokyo«, Metro Pictures, 
New York 1985 zit. n. Johannes Meinhardt: »Erhellende Konstellation - Louise Lawlers Photographien und 
Installationen«, in: Kunstforum International 153 (2001), S. 230 - 249, hier S. 245.
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Nach kurzer Zeit beendet die Vermittlerin die Situation, tritt wieder deutlich in den 
Vordergrund und gibt den TeilnehmerInnen folgendes zu bedenken:
 
„Manchmal ist mit dem bloßen Auge nicht viel, in jedem Fall aber nicht alles zu 
erkennen. Ich möchte Sie auf ein kleines Experiment einladen“ [setzt sich nun eine 
Brille auf, auf deren Brillengläsern jeweils ein Ohr abgebildet ist, so dass sie quasi 
blind ist]. Dann gibt sie zu der Arbeit unterschiedliche Informationen, die man 
wissen sollte, aber eben nicht sehen kann, wie zum Beispiel: 
„›Wrong Gallery‹ aus New York, ist ein 1 Quadratmeter großer Raum hinter 
einer Glastür im Galerienviertel Chelsea.“ [hält kurz inne] „›Wrong Gallery‹ ist ein 
Aufsehen erregendes Ausstellungsprogramm“ [hält kurz inne] „›Wrong Gallery‹ ist 
ein kleiner, effektiver Parasit in der Londoner Tate Modern“ [hält kurz inne] „›Wrong 
Gallery‹ ist ein Künstler.“ [kurze Pause] „›Wrong Gallery‹ ist ein Kurator“ [hält kurz 
inne] „Und ›Wrong Gallery‹ ist auch eine Kritikerin“.12
Dann nimmt die Vermittlerin die Brille für einen kurzen Moment ab, schaut in die 
Runde, setzt die Brille wieder auf und sagt dann:
„Und ich bin übrigens tatsächlich Studentin der Kunstpädagogik“  [währenddessen 
wird ein neues Namensschild angebracht, auf dem nun steht:  »N.N., Studentin 
der Kunstpädagogik« [kurzer, überprüfender Blick in die Runde] „– Was sehen Sie 
jetzt?“ [Hand deutet vom Namensschild wieder in Richtung der eben betrachteten 
Arbeit] „Hat sich etwas verändert? Und wenn ja, was hat sich ggf. jeweils verändert 
und warum? Sehen Sie jetzt mehr und anderes?“ 
An dieser Stelle sollte nach einem kurzen Sammeln der ersten Äußerungen der 
BesucherInnen durch die Vermittlerin eine Diskussion über die unterschiedlich 
rahmenden ›Brillen‹, die den Blick auf eine künstlerische Arbeit anders einstellen
und damit das Gesehene jeweils anders erscheinen lassen, eingeleitet werden. 
Hierfür geht sie zunächst wie folgt vor:
„Um dieser Frage auf den Grund zu gehen, erinnern wir uns doch an dieser 
Stelle zunächst noch einmal an Ihre bei den ersten zwei betrachteten Arbeiten 
erstellten Notizen [holt die eingesammelten Zettel mit den anonymen Geboten und 
Begründungen hervor, mischt und verteilt sie, sodass jede Person aus der Gruppe 
ein ihm fremdes Statement erhält und damit niemand das Gefühl hat, sich vor 
der Gruppe bloßstellen zu müssen]. Ich bitte sie nun aus den Aufzeichnungen 
ihrer MitstreiterInnen die Gründe vorzulesen, warum sich jemand im Einzelnen 
zum »Kauf« eines der beiden eingangs betrachteten »Kunstwerke« entschieden 
hat“ [Hände beschreiben in beiden Fällen Anführungszeichen]. 
Damit sich die Diskussion weiter entfalten kann, strukturiert die Vermittlerin die
Situation, indem sie zunächst das jeweilige Startgebot für die erste Arbeit wiederholt
und fragt: „Wer bietet mehr?“ Meldet sich jemand mit einem höheren Gebot, wird
diese Person gebeten, auch die auf dem Zettel notierte Begründung vorzustellen.
Anschließend wird die Begründung für das Kaufi nteresse diskutiert, sodass möglichst











12  Vgl. http://www.subvision.de/blog/?p=33&language=de (aufgerufen: 10.10.2008)
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treten können. Kurz darauf nimmt die Vermittlerin wieder eine zentrale Position vor 
der Gruppe ein, und sagt langsam und deutlich: 
„Nachdem Sie im Verlauf der Führung Kunst aus verschiedenen Blickwinkeln kennen
gelernt haben, möchte ich mit Ihnen rückblickend erörtern, welche Faktoren denn 
eigentlich dafür bestimmend sind, dass ein Objekt überhaupt als Kunst gilt; oder 
anders herum betrachtet: Unter welchen Voraussetzungen ein bestimmtes Objekt 
eben nicht als Kunst angesehen wird. Um diese Frage weiter zu klären, möchte ich 
Sie nun einladen, gemeinsam mit mir eine weitere Arbeit kennen zu lernen. Bitte 
folgen sie mir.“
Bei dieser fünften und letzten Arbeit handelt es sich möglichst um eine, die sich im 
Außenraum befi ndet oder mit Blick auf diesen kuratiert ist, sodass nun der »Zoom« 
auf eine Stufe »geschaltet« werden kann, auf der der spezifi sche Standort des 
Ausstellungsgebäudes als weitere Kunst konstituierende Rahmung in die Diskussion
einbezogen werden kann.13 Die Vermittlerin begleitet die Gruppe also im Zweifelsfall 
nach draußen und setzt sich währenddessen wiederum eine andere Brille auf.14 So 
ausgestattet gibt sie zunächst allgemeine, grundlegende Informationen zu dieser 
Arbeit und zu dem/der verantwortlichen Künstler/in ab. 
Direkt daran anschließend thematisiert sie die wirtschafts-, kultur- und standort-
bezogenen Funktionen von subvision [Hände verweisen auf die jeweiligen Prestige-
bauten] und kommt letztlich auf die kurz zuvor gestellte Frage zurück, um wieder
in ein gemeinsames Gespräch überzuleiten. Hierbei nimmt die Vermittlerin die 
zuletzt eingesetzte Brille ab und bezieht baldmöglichst die aktuelle Shirtaufschrift 
als weiteren Diskussionsanlass mit ein, sofern die Gruppe nicht von selbst auf diese 
zu sprechen kommt. 
Damit die vorangegangenen Rollenwechsel von der »Kunsthistorikerin« bis hin 
zur »Studentin der Kunstpädagogik« nicht nur als Gag erscheinen und als solcher 
missverstanden werden, soll das Publikum mit folgender These konfrontiert werden:
„Genau genommen betrachte ich meine Auf-Führung selbst auch als einen Typus 
künstlerischer Arbeit, weil ich die Vermittlung von Kunst performativ vermittle. 
Sie konnten ja selbst erleben, dass die ausgestellten ›Kunstwerke‹ erst durch die 
Vermittlung verschiedenster Kontexte (Institutionen, Traditionen, Präsentationen, 
Kommentare,...) als Kunst erfahrbar werden. Und nicht zu vergessen ist auch, dass 
jeder von Ihnen als Publikum auch Teil des Kontextes ist. Wenn aber alle diese für 
Kunst konstitutiven Kontexte selbst zum Gegenstand der Vermittlung gemacht und 
zum Sprechen gebracht werden, dann ist die Vermittlung als Kontext von dem, was 
eigentlich als Text (= ›Kunstwerk‹) gilt, tatsächlich nicht mehr zu trennen.“
Im Anschluss an eine kurze abschließende Diskussion dieser Fragen bedankt sich die




13  Hierfür bieten sich bspw. Initiativen an, die sich als »community oriented«, d.h. in einem starken produktiven
Abhängigkeitsverhältniszu ihrer sozialen Umgebung verstehen, wie etwa die Initiative ›Gugulective‹ aus 
Kapstadt, das US-mexikanische interdisziplinäre und transnationale Arbeitsprojekt ›Estación Tijuana‹ oder 
auch das ursprüngliche Nachbarschaftshife-Projekt ›Isola Art Center‹ aus Mailand. Vgl. http://www.subvisi-
on.de/blog/?p=33&language=de#more-33 (aufgerufen: 03.05.2009)









































*Anja Bischoff, Kirstin Burckhardt, Michael Lingner, Inke Schlör, Julia Ziegenbein
 (zeitweilig: u.a. Dorothea Brettschneider, Nora Klumpp, Johannes Mentzel)
Was ist subvision? Und was bedeutet „Off“ eigentlich genau? 
In drei etwa 15-minütigen Kurzführugen wird versucht, diesen beiden Fragen näher 
zu kommen.
»Menü 1«: Die Teilnehmer dieser Führung haben die Möglichkeit, aus vier 
thematischen Aspekten denjenigen auszuwählen, der bei der anschließenden 
Führung schwerpunktmäßig behandelt werden soll. Zu jedem Aspekt werden ein 
oder zwei dafür typische Künstlerinitiativen präsentiert.
»Menü 2«: Diese Führung ist ein Spaziergang durch subvision. Er dient der ersten
Orientierung auf dem Gelände. Die Teilnehmer haben Gelegenheit, Fragen 
rund um subvision zu stellen und bekommen einen ersten Überblick über die 
ausgestellten Künstlerinitiativen vor Ort.
»Menü 3«: Die Besucher erhalten in dieser Führung die Gelegenheit, persönlich 
einen Künstler bei seinen Arbeiten zu besuchen. Sie haben so die Chance, den 
Künstler und seine Intention direkt kennen zu lernen. Abschließend besteht auch 
die Möglichkeit zu einem gemeinsamen Foto mit dem Künstler.
Die »Menü-Führungen« sind darauf angelegt, auf unterschiedliche Weise einen ersten
Eindruck von subvision und dessen Kontext zu gewinnen, um im Anschluss gezielt
tiefer in die Thematik einsteigen und subvision für sich entdecken zu können.
»Menü 1«
Kurzführung: Dauer der Führung 15 Minuten 
Bei der »Fast Food«-Führung »Menü 1« wird der zu führenden Gruppe von der 
Vermittlerin das »Menü« mit vier Themenvorschlägen präsentiert, von denen ein
Thema ausgewählt wird, um in der Führung besprochen zu werden. 
Die Auswahl des Themas fi ndet per Abstimmung statt. Die Themen können
hierbei regional z.B. nach Ländern oder Städten sortiert sein, nach Arbeitsformen
oder nach Medien. Hinter jedem Thema verbirgt sich eine Künstlergruppe.
Da die Führung auf 15 Minuten begrenzt ist, ist der Spielraum, um die
Besuchergruppe aktiv in die Führung mit einzubeziehen, sehr gering. Daher
gibt es am Anfang ein Wahlmoment, in der die Gruppe direkt entscheiden 
kann, welches Thema und damit welche Künstlergruppe sie besuchen möchte. 
»Fast Food«
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Die Künstlergruppe wird von der Vermittlerin vorgestellt und deren Arbeiten oder
Arbeitsweise wird besprochen.
Ziel ist es, am Ende der Führung von einem Monolog der Vermittlerin hin zu 
einem Dialog zwischen Gruppe und Vermittlerin zu gelangen. In diesen 15 
Minuten sollen die Teilnehmer die Möglichkeit bekommen haben, sich intensiver
mit einer Künstlergruppe auseinandergesetzt zu haben und aus dieser Erfahrung
heraus subvision und den anderen Künstlern zu begegnen.
»Menü 2«
Kurzführung: Dauer der Führung 15 Minuten
»Subvision Walk« – die »Fast Food«-Führung »Menü 2« ist ein Spaziergang durch 
subvision, er dient der ersten Orientierung auf dem Gelände.
Die Vermittlerin gibt bei dem Spaziergang generelle Informationen über
subvision und die Künstlergruppen, weist aber auch auf grundsätzliche Dinge,
wie auf die Lage der sanitären Einrichtungen, des Cafés, der Notausgänge etc. 
hin. Vor den Arbeiten der jeweiligen Künstlergruppen verweilt man während des
Spaziergangs kurz, um diese vorzustellen.
Bei dieser Führung werden auch Begriffe wie z.B. „Off“ erläutert und die
Teilnehmer haben die Gelegenheit, verschiedene Fragen rund um subvision zu 
stellen. Außerdem wird bekannt gegeben, welche Veranstaltungen und Führungen
an diesem Tag noch stattfi nden. 
Diese 15-minütige Führung soll den Teilnehmern subvision und dessen
Kontext näher bringen. Die Vermittlerin kann die einzelnen Themen jedoch
wegen der zeitlichen Begrenzung nur anreißen und ermöglicht den Besuchern 
einen Einblick in Möglichkeiten, die subvision ihnen bietet.
»Menü 3«
Kurzführung: Dauer der Führung 15 Minuten
»Picture with the Artist« – unter diesem Motto fi ndet die »Fast Food«-Führung 
»Menü 3« statt. Hierbei besucht die Gruppe einen Künstler bei seinen Arbeiten.
Die Vermittlerin stellt der Gruppe den Künstler persönlich vor und fängt an, den 
Künstler im Gespräch über seine Arbeit und seine Zeit in Hamburg - speziell bei 
subvision - zu befragen. 
Das Ziel ist es, die Besucher so weit mit in das Gespräch einzubeziehen, sodass
eine Unterhaltung zwischen den Teilnehmern und dem Künstler stattfi ndet und 
sie so die Chance haben, den Künstler und seine Intentionen persönlich kennen
zu lernen. 
Am Ende hat jeder Teilnehmer die Möglichkeit, sich entweder allein oder mit dem 
Künstler zusammen mit einer „Requisite“ von subvision vor dessen künstlerischer 








Bei dieser Führung ist das Kennenlernen des Künstlers genauso wichtig wie das 
Produzieren einer eigenen Fotoarbeit in Kooperation mit dem Künstler. 
Das Entstehen des Fotos fi ndet in einer sehr kurzen Zeitspanne statt.  Es geht also 
darum, den ersten Impuls zwischen dem Künstler und dem betreffenden Teilnehmer 
darzustellen und festzuhalten. Wichtig ist hierbei, dass die Fotos mit einer 
Polaroid-Kamera gemacht werden. Jeder Teilnehmer bekommt sein Foto. Es gibt 
kein Duplikat des entstandenen Fotos. Die Teilnehmer haben danach die 



















»First Aid« - Erste Kunsthilfe 
team*partake
Idee: Dorothea Brettschneider/ Realisierung: team*partake
*Anja Bischoff, Kirstin Burckhardt, Michael Lingner, Inke Schlör, Julia Ziegenbein
 (zeitweilig: u.a. Dorothea Brettschneider, Nora Klumpp, Johannes Mentzel)
Abstract
Die Grundidee besteht darin, eine Art Sanitätszelt auf dem Ausstellungsgelände 
zwischen den Containern und Werken aufzustellen, in dem „Kunstsanitäter“ bei 
Bedarf „erste Hilfe“ leisten können. 
Das Ziel ist es, den BesucherInnen eine Anlaufstelle zu bieten, die es ermöglicht, 
sich an professionelle HelferInnen mit den eigenen in der Ausstellung entstandenen
Fragen, Unklarheiten, Unzufriedenheiten und/oder Irritationen zu wenden. 
Es soll Unterstützung, Beistand und Hilfestellung zur Ordnung der eigenen 
Gedanken gegeben werden. Beabsichtigt ist die Vermittlung von Sicherheit, die nicht 
in Form von eindeutigen Antworten „verabreicht“ werden soll, sondern in Form
von guten Ratschlägen etwa für den besseren Umgang mit den eigenen Fragen.
Ein wichtiges Anliegen ist es, eine lockere Atmosphäre mit anspruchsvollen 
Gesprächen zu verbinden und einen zusätzlichen Anreiz dadurch zu schaffen, dass 
auch prominente „Kunstsanitäter“ die Behandlung vornehmen. 
Wie ist das „Kunst-Sani“-Zelt ausgestattet? 
Das „Sanitätszelt“ enthält einen Wartebereich mit Stühlen, einen runden Tisch mit
drei  bis vier Stühlen, eine Liege, ein Schränkchen mit Pillen, Sirup und Pfl astern 
sowie einen Overhead-Projektor und Leuchtkästen, um an Fotografi en der
ausgestellten Werke ihre möglichen „Problemstellen“ genauer betrachten zu
können.
Die „Kunstsanitäter“ tragen neon-gelbe Kittel. Außerdem informiert eine virtuelle 
Schautafel auf der Homepage von subvision und eine materielle Schautafel vor 
Ort über die sich aktuell in „Dienst“ befi ndenden „Kunstsanitäter“ und über deren 
„Spezialgebiete“ (ähnlich wie in Krankenhäusern auf den Fluren). 
Wer sind die „Kunstsanitäter“? 
Im Vorfeld der Ausstellung werden Personen aus der Studentenschaft, der 
Professorenschaft, Hamburger KünstlerInnen, KunstvermittlerInnen, KunsthistorikerInnen
und -TheoretikerInnen angefragt, ob sie an dem Kunstvermittlungsprojekt teilnehmen










(Ein Schreiben an sie muss noch formuliert werden!). 
Sind sie für die Grundidee zu begeistern, würden sie aufgefordert, einen eigenen 
Schwerpunkt zu wählen und auszuarbeiten, auf den sie sich zu Unterstützung der 
„Patienten“ spezialisieren wollen. Das könnten bestimmte Werke, ein brisanter 
Begriff, eine interessante Problematik oder das Thematisieren des institutionellen
Kontextes sein. 
Für mich selbst stelle ich mir vor, die Interpretationen der BesucherInnen zu 
thematisieren und damit zu arbeiten, indem ich sie dazu ermutige, auf die eigene 
Interpretationsfähigkeit zu vertrauen. 
Anhand von Fotografien der jeweiligen Werke werden übereinstimmende 
Beobachtungen gesammelt und Verbindungen zwischen deren formalen Qualitäten
und inhaltlichen Themen sowie Ideen, Assoziationen und Erfahrungen des Publikums
hergestellt.  Dabei gehe ich davon aus, dass die Erkenntnisse der BesucherInnen 
die Bedeutung und den Sinn der Werke bilden und bemühe mich, ihnen
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Wie wäre es, den Museumsbesucher gegenüber dem Kunstobjekt seiner so
dominanten optischen Wahrnehmung zu berauben und damit eine Konzentration
auf alle anderen Sinneswahrnehmungen zu erzielen? 
Könnte es während einer Führung nicht gerade interessant sein, das Gesagte 
zunächst auszublenden und das, was vermittelt werden soll, jeden mit seinen 
eigenen Augen selbst entdecken zu lassen?
1. Die Gruppe versammelt sich zur verabredeten Zeit im Foyer des 
Ausstellungsgebäudes. Wenn es einen kleinen Raum gibt, der sich neben dem 
Foyer mit direktem Zugang zu den Ausstellungsräumen befi ndet, so soll der 
Vermittler seine Gruppe dort hineinführen. Ansonsten sollte er sich mit der Gruppe 
in eine möglichst wenig frequentierte Ecke des Foyers, in der Nähe des Zugangs zu 
den Ausstellungsräumen zurückziehen. 
Der Vermittler begrüßt die Teilnehmer, stellt sich vor und erklärt, sein spezielles
Interesse gelte dem  Tauchen - dem Abtauchen in die Tiefen und Untiefen der Kunst. 
Und genau dorthin wolle er die Besucher nun auch mitnehmen. 
Seinem mitgebrachten Rucksack entnimmt er daraufhin ein paar Tauchutensilien, 
darunter mit schwarzem Papier abgeklebte Taucherbrillen. Diese verteilt er an die
Besucher und fordert sie auf, sie aufzusetzen. Die übrigen Tauchutensilien dienen 
nur der Verdeutlichung der Aktion und werden vom „Tauchlehrer“ (= Vermittler)
wieder beiseite gelegt. Eventuell könnte er auch von vorneherein eine Art Taucher-
anzug/Neoprenanzug anhaben. 
Wenn alle (außer dem Vermittler) die Brillen aufgesetzt, und sich auf die neue Situation 
eingestellt haben, gibt er folgende Instruktionen: 
               
 a) Man müsse sich beim Abtauchen in die Kunstwelt sehr vorsichtig
  bewegen, damit man nichts berührt oder gar zerstört.
 b) Alle sollten eng beieinander bleiben und immer versuchen zu 
 spüren oder zu tasten, wo die anderen sind.   
 
 c) Jeder möge auf ihn vertrauen und seinen Anweisungen Folge leisten, 
 denn er kenne den Weg wie seine Westentasche.   
 d) Man müsse überhaupt keine Angst haben, denn es könne nichts passieren!




Wenn es keine weitere Reaktionen oder Fragen gibt, setzt sich die Gruppe unter 
genauer Anweisung des Vermittlers in Bewegung und tritt in die Ausstellunsräume ein.
2.  Der Vermittler führt die Gruppe behutsam und steuert ihre Bewegung 
entweder durch Zuruf oder durch direktes physisches Eingreifen. Sollte sich dies als 
zu schwierig erweisen, kann auch ein Helfer von Nutzen sein.
Selbstverständlich sollte sich der „Tauchlehrer“ auch kommunikativ zeigen, indem
er z.B. auf Geräusche aufmerksam macht, die Leute aufmuntert, erheitert usw.
Dies jedoch lässt sich von vornherein schwer planen und muss spontan geschehen.
Der Vermittler hat einen möglichst unproblematischen Weg durch die Ausstellung
ausgewählt, der an vier Kunstwerken vorbei führt, auf die er näher eingehen wird, 
und der möglichst in einem leeren Raum endet. Wenn es keinen Raum dieser 
Art gibt, so sollte der End- bzw. Wendepunkt der Tour zumindest in einem wenig 
frequentierten Bereich eines Ausstellungsraumes liegen.
Vor den vier Kunstwerken, die natürlich in einem bestimmten, dem Vermittler 
interessant erscheinenden, vom Ausstellungskonzept abhängigen Zusammenhang
stehen, bleibt die Gruppe jeweils stehen und der Vermittler hält einen kurzen, 
prägnanten Vortrag. 
Dabei macht es Sinn, vor jedem Kunstwerk einen anderen wichtigen Aspekt
zu behandeln, wobei auch auf konkrete Eigenschaften des Kunstwerkes in
beschriebener Weise derart verwiesen werden sollte, sodass die nichtsehenden
Besucher sich dennoch eine Vorstellung machen können. Beispielsweise wäre
die Behandlung folgender Aspekte denkbar:
 a) Das Ausstellungskonzept: 
 ... Thematik, Auswahlkriterien usw.
 
 b) Die Künstlerpersönlichkeit: 
 ... Biografie, markante Ereignisse, wichtige Einflüsse usw.
 c) Den Entstehenshintergrund:
 ... (Kunst-)Historische Einordnung usw.
 d) Das Werk
 ... Inhaltliche Wiedergabe, formale Analyse, Darstellung des 
     Ausstellungskontextes usw.
 e) Die Bedeutung:
 ... kunsttheoretische Überlegungen, Kommentierungen, 
                  Interpretationen durch den Vermittler usw.
(Die genaue Ausarbeitung der Statements zu den einzelnen Aspekten, sowie deren 








e«3.  Am Ende des („Tauch-“)Ganges mit verbundenen Augen versammelt
sich die Gruppe in dem entsprechenden Raum (siehe 2.). Der „Tauchlehrer“ fordert
die Teilnehmer auf, durch Abnehmen der Taucherbrillen wieder „aufzutauchen“
und ihm diese wieder auszuhändigen. Er gibt den Teilnehmern Zeit, sich wieder 
an das Licht zu gewöhnen und erkundigt sich, wie es den „Tauchschülern“ in den
„Tiefen der Kunst“ gefallen hat. Dies soll jedoch nicht unbedingt in eine
Diskussion ausarten, sondern eher eine lockere, freundliche, kurze Unterhaltung
sein - ganz in „Tauchlehrer-Manier“ [z.B. könnte er etwa ein Stück Schokolade
oder ähnliches anbieten]. 
Danach weist er darauf hin, dass man nun allmählich den Rückweg antreten müsse.
Allerdings werde man nicht mehr „tauchen“. Aber, um den langsamen Druckausgleich
in den Ohren nicht zu stören, müsse man nun Ohrenschützer tragen [dies
muss natürlich sehr ernst klingen, damit die Leute die Ohrenschützer leichter
akzeptieren]. Er verteilt gut abdichtende Ohrenschützer, fordert alle auf, diese
aufzusetzen und zu prüfen, ob sie sicher sitzen.
Nach einer gestischen Verständigung darüber, ob alles OK sei, fordert er die 
Teilnehmer auf, ihm zu folgen. Ab jetzt wird natürlich alles nur noch gestisch, 
tonlos und/oder mimisch „gesprochen“. 
4.  Die Gruppe tritt nun vom Wendepunkt aus wiederum in den 
Ausstellungsraum ein und bewegt sich auf demselben Weg über die 
bekannten Stationen zurück in Richtung Foyer. Der Vermittler kommuniziert
mit seinen Teilnehmern, indem er gestisch und mimisch auf bestimmte
Besonderheiten, z.B. hinsichtlich des Raumes oder einzelner Kunstwerke hinweist.
Selbstverständlich bezieht er auch spontan, z.B. situationsbedingte Auffälligkeiten,
wie etwa andere Besucher, andere Führungen, Aufpasser o.ä. dabei mit ein. 
Bei den vier bereits behandelten Kunstwerken (nun in umgekehrter Reihenfolge)
bleibt die Gruppe stehen und der Vermittler beginnt erneut, auf bestimmte Aspekte
einzugehen. Dabei sollte er die verschiedenen Möglichkeiten der non-akustischen
Kommunikation ausnutzen; wie z.B. eine Art Zeichensprache [selbst entwickelt
oder echt - evtl. mit Hilfe einer Person, die die Gebärdenspräche beherrscht und 
die Rolle des Vortragenden übernimmt].                                   
Das Kunstwerk etwa, welches zuvor kunsttheoretisch eingeordnet und kommentiert 
wurde, wird nun - durch diese andere Sprache bedingt - auf einer eher gefühlsmäßigen
Ebene erfahrbar [zumindest wird es von den Teilnehmern eher gefühlsmäßig 
als verstandesmäßig aufgefasst werden können]. Oder durch Zeigen mit einem 
Zeigestock und pädagogischer Miene, sowie anhand von Schildern und Tafeln 
mit Begriffen und Bildern, kann die Einordnung des Kunstwerks/ Künstlers in eine 
bestimmte Zeit/ Kunstrichtung nochmals verdeutlicht werden [d.h. z.B. auch durch 
Vergleiche des Kunstobjekts mit Abbildungen derjenigen Kunstwerke, die den 
Künstler ggf. beeinfl usst haben und evtl. auch Zitate, kleine Schaubilder usw.]. 
Auch wären durch kurzes szenisches Spiel gewisse Entwicklungen des Künstlers 
nachzuvollziehen oder durch entsprechende Gestik sowie geeignete Utensilien die 





5.  Am Ende des Rückwegs kehrt die Gruppe in den Raum oder an den 
Ort zurück, wo der „Tauchgang“ begonnen hatte. Der Vermittler nimmt seine 
Ohrenschützer ab und fordert alle auf, dies auch zu tun und sie ihm zurückzugeben.
Dann beglückwünscht er alle zu ihrem ersten „Kunst-Tauchgang“ und zu dessen 
erfolgreichem Ausgang [evtl. könnte er ihnen auch als kleine Erinnerung eine Art 
Zertifi kat überreichen]. Er erkundigt sich noch einmal, ob bei allen alles OK ist 
und stellt sich für weitere Fragen zur Verfügung. Danach werden die Teilnehmer 
verabschiedet und in die „Oberwelt“ entlassen. 
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